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7Entre las competencias de la Conselleria de Educación, Cultura y Deporte en relación 
con el patrimonio bibliográfico y documental valenciano, sobresale, y además con 
una considerable suma de medios y objetivos, la promoción de la conservación, 
conocimiento y puesta en valor social de sus bienes y referentes.
Ello se pone de manifiesto en el volumen que tiene en sus manos y que relata con 
todo lujo de detalles la labor desempeñada a través de diferentes líneas de trabajo 
por nuestros técnicos en estos últimos años, en torno a un género de publicaciones 
con larga y asentada trayectoria en tierras valencianas: el tebeo.
En este sentido, y como ocurre con cualquier género o ámbito del universo de la 
creación y la producción editorial, a la hora de entender el fenómeno de la aparición, 
el desarrollo y por supuesto el enorme éxito del tebeo en nuestro país, el testimonio 
legado al respecto por los profesionales valencianos aparece de forma ineludible 
como la garantía de una actividad dotada de una larga tradición y de una persona-
lidad propia.
Como expresión una vez más de la creatividad, el talento y el bagaje cultural y forma-
tivo de los artistas y demás creadores implicados en el mundo del cómic (dibujantes, 
guionistas, diseñadores, maquetadores, impresores, etc.), pero al mismo tiempo ac-
tuando como prueba evidente de la capacidad de emprendimiento empresarial que nos 
caracteriza como pueblo, la industria del tebeo, tal y como es entendido en Valencia, 
ocupa por derecho propio un lugar de referencia; y lo hace tanto entre sus más directos 
seguidores, esto es el público en general, como entre los no pocos expertos y estudiosos 
que del análisis pormenorizado de este peculiar género, en absoluto menor, extraen 
interesantes conclusiones de orden histórico, artístico y aun sociológico.
De hecho, somos plenamente conscientes -y como tal así actuamos- del extraordinario 
valor que el tebeo, y más específicamente el tebeo valenciano, tiene en atención a 
su enorme potencial como instrumento de ocio, un ocio en todo caso constructivo, 
pero también de comunicación, formación y enseñanza.
Es por ello que las actividades desplegadas, fundamentalmente por la Biblioteca 
Valenciana, pero también desde otras instancias de esta Conselleria, las cuales 
comprenden desde exposiciones a talleres participativos y desde homenajes a los 
profesionales valencianos del medio pasando por mesas redondas, ciclos de confe-
rencias y publicaciones específicas, han tenido como finalidad prioritaria la difusión 
entre nuestros conciudadanos de un género de publicaciones que ha dado -y sigue 
dando a día de hoy- tantos motivos de satisfacción a sucesivas generaciones de 
valencianos y valencianas.
Constituye así un motivo de orgullo para el conjunto social de la Comunidad sabernos 
depositarios de una tradición, ya centenaria, que es a su vez industria, expresión 
cultural, suma de talentos y cauce único de nuestros valores e idiosincrasia, y que por 
razón de su trayectoria, dinamismo y calidad incuestionable está llamada a seguir 
consolidándose y asumir nuevos retos de cara al futuro.
Ma José Catalá
Consellera de Educación, Cultura y Deporte

9El amplio y variado catálogo de publicaciones que conocemos bajo la denominación 
estándar de cómic, constituye, junto con el cine, la fotografía, el diseño o la publici-
dad, la prueba más evidente del triunfo absoluto del mundo de la imagen a lo largo 
del siglo XX y la progresiva hegemonía de sus mensajes y códigos en el seno de las 
sociedades desarrolladas.
Con todo, el cómic, o el tebeo, nombre más asociado a la tradición local y aún al ima-
ginario colectivo, estaba destinado a subir un peldaño más en la escala de aceptación 
por parte del público en atención a una serie de características genuinamente especí-
ficas como la transversalidad de sus contenidos, orientados a todo tipo de públicos, 
edades y expectativas. Asímismo, su fácil manejo, distribución y comercialización, 
y su enorme variedad de registros, los cuales comprenden desde el cómic de autor 
al fanzine alternativo y el tebeo de evasión, lo configuran como medio idóneo de 
divulgación y transmisión de un sinfín de valores educativos, formativos y solidarios.
La Comunitat Valenciana es, con respecto a la historia del tebeo español, una de las 
que más tiene que decir en términos de tradición, producción y aceptación popular de 
este género, así como de afirmación de toda una completa relación de ilustradores, 
guionistas y editores cuya calidad artística, solvencia técnica y peculiar sello esti-
lístico confirma la existencia a lo largo de sucesivas generaciones de una verdadera 
“Escuela Valenciana del Cómic”. 
Tradición que se ve reflejada en el valioso fondo documental compuesto por más de 
30.000 obras, entre dibujos, láminas caricaturas y tebeos que atesora la Biblioteca 
Valenciana Nicolau Primitiu.
Además de la labor de conservación, estudio y acrecentamiento de estos fondos 
por parte del centro bibliográfico de referencia en la Comunitat Valenciana, desde 
la Dirección General de Cultura, hemos seguido estos últimos años un activo pro-
grama específico de difusión, fomento y puesta en valor del cómic valenciano, pues 
este género ha demostrado ser un vehículo eficaz para el fomento de la lectura y la 
transmisión de nuestra historia y cultura. 
Las páginas de esta obra ilustran sobre este gran legado y rinden un merecido 
reconocimiento al tebeo valenciano y a sus artistas, avalados por más de un siglo 
de tradición, que forman ya parte esencial de la identidad cultural de nuestro pueblo.
Marta Alonso
Directora general de Cultura
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Desde que tengo uso de razón he leído tebeos. Tuve la suerte de que en cada una de la casas 
a las que iba, la de mis tíos, la de mis abuelos, amigos de mis padres y en mi casa siempre los 
hubo. Mis padres nunca prohibieron su lectura ni la consideraron menor, al revés, siempre la 
consideraron uno de los pilares de la cultura. Ahora son mis hijas, sobrinos y sus amigos los 
que tienen esa suerte. Tebeos y Nocilla son los recuerdos de mi niñez entre Mortadelo, Tintín, 
Tío Vivo, Pulgarcito, Zipi y Zape, las Joyas Literarias Juveniles de mi querido Antonio Bernal 
que tanto me ayudaron en el colegio, y ese extra de verano de El Víbora de 1986. Muchos 
otros llegaron después y con los años me di cuenta que había un denominador común: desde 
siempre hay obras de valencianos en mi estantería.
Con el tiempo conocí a esos autores. Fui a sus casas y a sus estudios, he podido hablar con 
maestros como Daniel Torres, Sento Llobell, Mique Beltrán, Miguel Quesada, Paco Roca y 
también a MacDiego.
De la mano de un grupo de aficionados que creían que podían hacer que en Valencia hu-
biese unas jornadas de cómic, un evento importante y actividades durante el año, nació la 
Asociación Valenciana del Cómic (ASOVALCOM). Y empezaron las charlas, exposiciones y 
talleres. Empezamos a divulgar.
Fruto de la colaboración entre esta asociación y la Biblioteca Valenciana nacieron dos expo-
siciones, una en 2013 en San Miguel de los Reyes y otra en 2014 en el Centro del Carmen. 
En ambas tratamos de abarcar la historia del tebeo valenciano desde sus orígenes hasta el 
presente. Publicaciones, fotografías, originales, juguetes, trofeos, contratos, y guiones... nos 
ayudaron a comprender la tradición de nuestra tierra. Estas exposiciones también son el inicio 
de una serie de homenajes a nuestros autores como reconocimiento de su aportación a la 
cultura. A partir de aquí se inicia el proyecto que tienes en tus manos, donde hemos tratado 
de resumir estas exposiciones seleccionando obras lo suficientemente representativas de 
lo que ha sido y es la cultura del tebeo en nuestra Comunidad y hemos añadido numerosas 
obras y autores que, por una razón u otra, no resultaron seleccionadas.
Un apartado importante son las voces de algunos de los autores, o de sus familiares, que 
colaboraron en estas exposiciones. Sin duda, un documento de valor incalculable.
Considero muy importante que este segmento de la cultura no se pierda, no se trata de 
recuperar el esplendor que el colectivo disfrutó en los años 50, es imposible, pero no sería 
justo que las generaciones venideras no supieran de este medio. Estoy convencido de que los 
tebeos siempre estarán con nosotros y desde la Asociación Valenciana del Cómic insistiremos 
en su divulgación a través de exposiciones, homenajes, presentaciones, clases magistrales 
o cualquier posibilidad que dispongamos.
Por fin, en Valencia tenemos unas Jornadas de Cómic que sirven de colofón anual a nuestro 
trabajo. Perseverar y mejorar las próximas ediciones son nuestras máximas y así lo estamos 
haciendo. No os entretengo más, espero que esta lectura os incite a tener un buen tebeo 
entre las manos.
Estatua realizada por Miguel 
Galán Aguilar en Albuixech, lugar 
de nacimiento de Ambrós (Miguel 
Ambrosio Zaragoza), creador de 
El Capitán Trueno. Foto: Zeppeline.
Estimado lector...
Gonzalo Torres Pastor
Presidente de la Asociación Valenciana del Cómic (ASOVALCOM)
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La historia del cómic español ha fijado muchas veces su mirada en Valencia. En los 
años 40 y 50, el tebeo que se consumía mayoritariamente en este país salía de las 
imprentas de Editorial Valenciana y Maga; en los 80, una nueva generación de au-
tores maravillaba a los lectores de media Europa y, ya en los 90, en plena crisis total 
de la historieta, desde Valencia nacían iniciativas diferentes y atrevidas alrededor 
de la autoedición.
Un protagonismo tan continuado e importante como indudable pero que… ¿ha dejado 
poso? La respuesta es tan difícil como ambigua: depende. Muchas veces, los movi-
mientos culturales generan influencias constructivas, de seguimiento de un modelo 
que es adoptado y copiado por las generaciones sucesivas. En otras, la consecuencia 
es una reacción, un enfrentamiento directo de ruptura con el pasado que rechaza la 
tradición para generar nuevos caminos. Diferentes opciones históricas que parece 
haber vivido el cómic valenciano en todos sus sabores y formas, pero que parece más 
dado a influenciar su momento histórico que a generar un camino nuevo a seguir.
No hay más que ve lo ocurrido en este país durante la posguerra: el modelo de edi-
ción acuñado definitivamente por Editorial Valenciana, el cuadernillo de aventuras, 
supuso un boom inesperado en un momento de duras condiciones de vida. En plena 
instauración de la dictadura franquista, los cómics de Vañó o Gago abrían un espacio 
de evasión que fue ejemplo para todas las editoriales españolas. El cuadernillo de 
aventuras se extendió con rapidez como el principal entretenimiento de niños y no tan 
niños, con decenas de cabeceras que, obviamente, fijaban sus ojos en el trabajo de 
los Gago, Quesada o Vañó. La editorial Valenciana estableció un estándar de edición, 
tanto para lo bueno como para lo malo, y sus dibujantes y guionistas crearon un estilo 
definido marca de la casa. Sin embargo, su influencia se corta de forma radical en el 
año 1956 con la aparición de Capitán Trueno. Aunque la editorial Bruguera seguía 
evidentemente el modelo de cuadernillo de aventuras (e incluso la temática) estable-
cido por Valenciana, era obvio que Ambrós y Mora actuaban en clara reacción a lo 
que se podía leer en El guerrero del Antifaz o Robert Alcázar y Pedrín. Frente a un dibujo 
y montaje de página de inspiración en el primer Alex Raymond, Ambrós enfrentaba 
una escuela más europeizada, dinámica. Ante los guiones de dramatismo anclado 
en el folletín radiofónico bendecido por la censura, Mora mostraba una exultante 
liberación humorística. La influencia de la llamada escuela Valenciana se esfumó de 
un plumazo, sin apenas tiempo a recoger bártulos y establecer un espacio propio de 
recuerdo. El cómic valenciano había sido omnipresente y, durante los 60, sobrevive 
residualmente de la nostalgia revestida de nueva tecnología en Technicolor, vendien-
El poso invisible 
Álvaro Pons
Fragmento de una ilustración 
dedicada a las artes de Sento 
Llobell para el calendario Bancaja 
Joven del año 2000.
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do como nuevo lo que era simplemente remontaje y recoloreado. Por desgracia, de 
nuevo, este modelo de explotación intensiva de las historias sin, por supuesto, ningún 
tipo de respeto a los derechos de autor y, peor si cabe dentro de esta lógica perversa, 
sin ni siquiera respetar las obras de las que se sentían las mismas editoriales se sen-
tían propietarias, sí que tuvo copia y seguimiento en los años 70 en Bruguera, que 
hizo del corta y pega, de la reimpresión y clonación su marca de fábrica.
En los años 80, con una Editorial Valenciana en agónica extinción (o exitosa recon-
versión en constructora, según se quiera ver), los vientos de libertad tras la muerte 
de Franco favorecieron de nuevo una reacción ante el viejo cómic que iba a estar 
llamada a tener protagonismo valenciano. Tras la imposición del tebeo como lec-
tura obligatoriamente infantil, los autores de cómic reclamaron un discurso propio 
mirando a sus vecinos franceses. El cómic, al igual que había pasado en Francia, se 
convertiría en herramienta de subversión forzando la mirada adulta. El modelo de 
revista para adultos se impone, el cómic salta de los colegios hacia la reivindicación 
de un reconocimiento que recibe en prensa y «alta cultura», se convierte en el motor 
de una nueva movida cultural y, pronto, encuentra cauces de expresión propios. Una 
situación en la que un grupo de autores despunta con una propuesta tan atrevida 
como rompedora, que dejaba de lado las obligadas influencias del underground 
americano para mirar al arte como referente. Con Miguel Calatayud como maestro y 
con Mariscal como cabeza visible en sus inicios –en tanto era el más famoso y activo-, 
se gesta alrededor de la revista Cairo una nueva generación de autores, un grupo de 
dibujantes que rompe esquemas al buscar nuevos estilos gráficos desde el respeto re-
verencial a la tradición narrativa propia. Autores como Daniel Torres, Mique Beltrán, 
Micharmut, Sento Llobell o Manel Gimeno arrasan en los años 80 con una propuesta 
en apariencia aglutinada y cohesionada pero que en la distancia corta se revela 
como de una diversidad y riqueza apabullantes. Una nueva generación que tuvo 
que soportar dos estigmas continuados: la reiterada interpretación de su cohesión 
personal como una «Nueva Escuela Valenciana», en una denominación claramente 
errónea en tanto no existían estilos vertebradores de una coherencia artística y, por 
supuesto, su inclusión en la corriente de la línea clara. Aunque su estilo se basaba, 
es cierto, en una línea limpia y en contraste con la académica, solo hay que leer sus 
historias para encontrar diferencias palpables que hacen difícil su identificación con 
los principios fundacionales de la línea clara enunciados por Joost Swarte. Su mirada 
no se fija en las genialidades de Hergé, sino en las de los autores menos recordados 
de TBO, Pumby y Jaimito. Su pasión por la aventura es tan solo una faceta de su admi-
ración por el folletín por entregas en todas sus vertientes, de la épica a la romántica. 
Su estilo de línea no sigue a los francobelgas, sino a los Coll, Karpa y Sanchis. Su 
fijación urbana es la ciudad de Valencia, su influencia, el arte que sacude la ciudad 
desde la figuración narrativa. Su éxito es incontestable, se convierten en el referente 
reconocible de la revista Cairo y son exportados a la meca del cómic, Francia, pero su 
ejemplo tiene un recorrido corto en influencia. Quizás por la inexistencia real de una 
escuela, por esa variedad tan grande de estilos y formas, la generación de Cairo no 
recogió esa estela de seguidores que sí tenía la línea clara de Swarte, la escuela de 
Bruguera o la de Marcinelle. Sin un referente definido, se producía una disolución que 
tuvo tan solo respuesta admirativa en un grupo de jóvenes estudiantes de Bellas Artes 
que, desde la revista Marca Acme, definieron claramente su fascinación por lo que se 
hacía en Valencia. De ahí salieron autores como Carlos Ortín, Incha, Ramón Marcos o 
Ana Miralles, en los que se podía reconocer la influencia de los Sento o Torres, pero 
desde una asimilación que pronto dejó paso a un estilo personal diferenciado. El fin 
de las revistas supuso el fin de la generación Cairo, sin que ningún autor recogiera 
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claramente su testigo. Paradójicamente, esa generación si tuvo un poso fuera del 
cómic, en el diseño gráfico. La mayoría de autores involucrados en aquél movimiento 
dejaron el cómic para pasarse a la ilustración y el diseño, manteniendo viva la llama 
de un estilo y forma de entender la estética que, en cierta medida, transformó la 
ciudad de Valencia. El «estilo Mariscal» se hizo omnipresente a partir del 92 en todo 
libro de estilo que se preciara, pero la insurgencia artística de Micharmut, Sento 
o Daniel Torres también tuvo su reflejo en logotipos, decoraciones y diseños que 
poblaban la nueva ciudad. De Futurama a Continental, de La Marxa a Bancaja, de 
Barraca a Metrópolis, la cartelería que hiperpobló los muros de la ciudad a finales 
de los 80 y 90 tenía clara marca de origen en esa generación de autores de cómic.
Ya en los 90, curiosamente, de nuevo el cómic valenciano tuvo mucho que decir en 
un momento de absoluta debacle. Con la caída de las revistas, se impuso un modelo 
de edición basado en el franquiciado de series americanas y japonesas que dejó 
poco espacio para un comic patrio que se tuvo que retirar casi a las cavernas para 
sobrevivir. Las grandes editoriales se volvieron herméticas a todo lo que oliese a 
comic nacional y los autores tuvieron que reinventarse aprovechando las nuevas 
tecnologías que llegaban a las artes gráficas. Con un ordenador y mucha ilusión, la 
autoedición comenzó a tomar forma como opción válida y, sobre todo, valiente, ante 
la desolación desértica que significaba el panorama editorial tradicional. Autores 
como Manel Gimeno, batallador en los inicios de los fanzines de los 70, o el entonces 
jovencísimo Manuel Bartual, se liaron la manta a la cabeza para establecer nuevas 
formas de entender la edición. El primero desde un fanzinismo profesionalizado que 
entiende que es posible mantener la bandera de la transgresión desde una apariencia 
más profesional. El segundo desde nuevas perspectivas como la edición coopera-
tiva a través de la experiencia 7 monos, una editorial grupal. Ambas, ejemplos que 
serían rápidamente seguidos desde Catalunya, Galicia, Madrid o la misma Comuni-
dad Valenciana. Sin olvidar el ejemplo que dieron Paco Camarasa y MacDiego con 
Edicions de Ponent, pionera en la asimilación de nuevos formatos de edición desde 
una consideración artística y adulta. 
Hoy, quizás, es difícil ver el poso de todos estos momentos de protagonismo del 
cómic valenciano en la historia del tebeo español. Por desgracia, no ha existido 
una corriente como la que en Francia podemos encontrar en los Hergé, Franquin o 
Moebius, pero algo sí que es evidente: sin el cómic valenciano, sin esos momentos 
de inflexión y empuje, el cómic español no existiría como lo entendemos hoy. Es po-
sible que no haya rastros reconocibles o fácilmente identificables, pero la explosión 




Hace casi veinticinco años que el diario Levante publicase la primera de las versiones 
que se han redactado acerca de la historia del tebeo valaenciano. Historiar algo, 
evidentemente, no es inventarlo, pero un poco de demiurgo tiene quien da carta de 
naturaleza a lo sucedido dejando por escrito su crónica. 
El tebeo valenciano existió, espléndido, durante buena parte del siglo XX. Sus cria-
turas, sus personajes, el entramado editorial conformado por firmas como Maga y 
Valenciana lo popularizaron -más allá de un origen geográfico que poco importaba 
al lector- en todo el territorio nacional y aun fuera de sus fronteras. Por decenas de 
miles se contaban los ejemplares distribuidos; criaturas como El Guerrero del Antifaz, 
Roberto Alcázar y Pedrín, Bartolo el as de los vagos, Jaimito y su pandilla o las andanzas 
de Pequeño Pantera Negra por las fantásticas junglas de juguete dejaron recuerdo 
indeleble en varias generaciones. 
Mas hacia mediados de los sesenta todo cambia: la actividad editora muta, entra 
en declive o desaparece, y la historieta pasa a ser en la Comunidad asunto más de 
individuos que de colectivos, ajeno en cuanto a la producción se refiere a las tierras 
valencianas. Al menos en su mayor parte. 
Es entonces cuando, cumplida su existencia, el tebeo valenciano es abordado como 
fenómeno histórico. De 1992 para acá se han publicado varios y muy estimables 
libros que estudian tanto su devenir general como aspectos particulares del mismo. 
No han dejado de surgir esforzados dibujantes que han sabido hacerse grandes en un 
mercado a contrapelo; se han celebrado varias exposiciones que desde presupuestos 
heterogéneos han mostrado muy acertadamente distintas perspectivas sobre el tema. 
El Tebeo Valenciano se ha afianzado como concepto. Algunos de sus autores han 
alcanzado la respetabilidad que supone el salto a medios de comunicación que has-
ta hace no demasiado apenas habían prestado atención a la historieta. Museos e 
instituciones han mostrado por la viñeta un tardío aunque loable interés. 
Y sin embargo, ay, el Tebeo Valenciano ya no existe. Hay, como ejemplifica este libro, 
un apreciable número de profesionales enamorados del medio; hay multitud de fieles 
aficionados; hay críticos jóvenes, novelas gráficas, exposiciones de originales y hasta 
un Salón del Cómic en ciernes. Pero tebeos, lo que se dice tebeos, en los kioscos no 
queda ni uno. Cosa del pasado son... Para siempre, mal que nos sepa.
EL TEBEO QUE FUE 
Pedro Porcel
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las fotos aparece Miguel Quesada 




En el barrio en el que nací había una tienda de ultramarinos en la que se alquilaban 
tebeos. Al lado había un solar de tierra endurecida en el que jugábamos a las canicas. 
Había que introducir la bola en un agujero siguiendo unas reglas que se discutían 
y transformaban al arbitrio de los chiquillos de aquella larga posguerra. ¡Chiva, pie 
bueno, tute, matute y guaaa! A veces, cuando disponíamos de unos chavos (monedas 
de diez céntimos de peseta) nos acercábamos a la tienda y alquilábamos tebeos. Los 
leíamos colectivamente, sólo los más ricos lo hacían en soledad y por separado, mi-
rando con indulgencia al resto. Era una experiencia extraordinaria, aumentada por los 
comentarios, exclamaciones y largos debates ante los lances y aventuras de aquellos 
héroes de papel que para nosotros cobraban vida a cada momento más real. 
Desde entonces toda mi vida ha estado unida a los tebeos. Tanto, igual o más que a los 
libros, la música o el cine. Soy incapaz de acudir a mis recuerdos sin evocar las emo-
ciones, las inquietudes y alegrías, los viajes imaginarios, los personajes, las historias 
y los mundos de fantasía que he podido experimentar y disfrutar. Me han acompañado 
colores, trazos, claros y sombras, onomatopeyas, viñetas y los olores que tras abrir por 
primera vez un tebeo recuerdan la tinta, la madera y el pegamento. Los tebeos han sido 
un bendito regalo del que ahora, bien entrado en canas, sigo disfrutando y al que no 
voy a renunciar. Me costaría mucho vivir sin tebeos. Verlos almacenados en los estantes 
de una de mis librerías me reconforta enormemente. Los veo y me regocijo pensando 
que uno de estos días los volveré a leer, todos y cada uno de ellos. Soy de natural 
optimista. De hecho, ya lo he apuntado antes, aprendí a leer con los tebeos. También 
a sorprenderme con el miedo, a disfrutar de la aventura de los viajes, a conmoverme 
con el amor, a sentir la dicha de la dignidad, a volar sin alas. 
Los miércoles, todos los miércoles durante algunos años, fueron días muy especiales, 
estrechamente relacionados con mis sueños y alegrías. No iba al colegio. Por la tar-
de y nada más comer salía disparado hacia la paraeta, un quiosco diminuto que no 
ocuparía más de cuatro metros cuadrados coronado con un tejado a cuatro aguas, 
con mis ahorros de la semana en el bolsillo, una peseta y veinticinco céntimos, para 
reproducir un ritual inevitable. Casi nunca fallaba y allí estaba. El correspondiente 
número semanal de El Capitán Trueno, en grandes letras rojas. A la izquierda sobre en 
un círculo con fondo rojo en letras amarillas: Súper Aventuras, revista para jóvenes. Más 
abajo en azul sobre amarillo el título de la aventura: ¡La última lucha! Portadas extraor-
dinarias e irrepetibles, dibujadas apresuradamente pero con determinación, oficio, 
arte y cariño. Sustraerse a algo así era imposible. Las aventuras narradas por Víctor 
Mora acompañadas de los dibujos de Ambrós y de Ángel Pardo me permitieron viajar 
Tres momentos y muchos tebeos 
Ismael Quintanilla Pardo
Ilustración de José Sanchis para 
una portada de la revista Pumby.
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cuando no podía, enamorarme cuando era demasiado joven, luchar sin conocer el peso 
de una espada, repartir justicia cuando era bien difícil en aquella España, conocer la 
historia de mundos lejanos y sobre todo experimentar que un joven se puede entretener 
y aprender leyendo, mirando más allá de las palabras e imaginado lo imposible. De ahí 
a la lectura de los libros que luego irían jalonando mis entretenimientos y aprendizajes 
la distancia fue muy corta. Emocionarse leyendo, incluso llorar, es una experiencia que 
le debo a aquellos cuadernillos de estética irrepetible.
Aún recuerdo muy bien el día en el que el Capitán Trueno murió. Leí el tebeo al completo 
antes de llegar a casa. En la contraportada en azul sobre blanco el capitán reposaba 
sobre una mesa, ¿de mármol?, cubierto con una sábana. Estaba muerto. ¿Muerto?, 
¡no podía ser! Mi decepción fue completa y tuve que hacer grandes esfuerzos para no 
llorar. Mi madre conmovida me dijo: ¡Pero en que piensas para ponerte así, si mataran 
al Capitán Trueno dejarían de vender tebeos! ¡Nos seas tonto! La semana que viene 
tendrás tu tebeo. Mi madre me volvió a la realidad de golpe y porrazo. Tuvo razón, pero 
yo pasé unos minutos agobiado, sofocado y triste, cuando nunca me había sentido así. 
¡Ay, bendita inocencia de la que nunca deberíamos desprendernos! Y aprendí, aprendí 
algo más, una cosa más: con la lectura puedes sentir cosas que de otra forma serían 
imposibles. Fue mi primer gran momento, el que me vinculó con los tebeos y del que 
no he podido sustraerme en los últimos casi sesenta años.
En los inicios de la década de los sesenta descubrí la música y me olvidé de los tebeos. 
El primer disco de los Beatles me transformó hondamente, haciéndome sentir como 
un joven diferente, en aquella España vieja, imperial, caduca y sujeta al poder de la 
dictadura. Fue un hecho extraordinario descubrir otra música. Durante los siguientes 
años leí, fui al cine (he de confesarlo sin llegar a comprender del todo a Pasolini) y 
escuché música, iniciándome en la clásica por influencia de un vecino. Me olvidé de 
los tebeos hasta que los volví a descubrir en Francia. Fue mi segundo gran momento. 
¡Gracias Goscinny! ¡Gracias Uderzo! No he vuelto a disfrutar tanto, riendo a carcajada 
suelta, como cuando leí los primeros álbumes de Astérix. Nuevamente la inocencia 
de mi infancia se hizo patente y los tebeos volvieron a su sitio. Luego redescubrí a 
Tintin: ¡Gracias Hergé! Y viajé de nuevo, sintiendo la fuerza de la narración sometida 
al dibujo. Un dibujo que nunca, nunca envejecerá. Más tarde siguieron las historias de 
Metal Hurlant, autores y grandes artistas del tebeo. De allí a Angoulème el camino fue 
muy corto. Los cuadernillos se convirtieron en libros, álbumes que fueron ocupando 
su lugar en las estanterías de mi casa.
 Hacia finales de los setenta mantenía intensas y largas conversaciones con uno de 
mis amigos que como yo era un entusiasta amante de los tebeos. Un día tuvo un brote 
psicótico. Por aquellos años yo hacía prácticas en el Hospital Psiquiátrico de Bétera. 
Quizás influido por la necesidad de ayudarle y sabiendo que era un apasionado segui-
dor de la obra de Hugo Pratt y sabiendo que este autor iba a asistir a la Feria del Cómic 
de Barcelona, me armé de valor y nos fuimos juntos en un viaje nocturno inolvidable 
que duró unas 12 horas, ¡Homérico!, como afirmaría el inolvidable Michaleen Flynn 
en la película El hombre tranquilo. Me atreví, los tebeos tienen esas cosas y, otra vez 
más, la inocencia apareció para ayudarme a ser un poco más humano y feliz. Estuvo 
bien, aunque nunca olvidaré la cara enloquecida de mi amigo cuando vio a Hugo Prat, 
quien correspondió con exabruptos, produciéndose una situación embarazosa de la 
que pudimos salir gracias a la inmensa humanidad del «gran Maltés», tras algunas 
aclaraciones que le hice en un aparte. Volvimos de Barcelona emocionados, con nume-
rosos dibujos en las maletas, disfrutando como niños y compartiendo la grandeza de 
los tebeos. Mi amigo se recuperó, hoy es profesor de instituto y, a buen seguro, seguirá 
leyendo tebeos. ¿Le ayudaron en su recuperación? Yo diría que sí.
21
Durante los primeros años de los ochenta abrió Futurama, la primera librería de Valencia 
dedicada exclusivamente a los tebeos. No necesité demasiado tiempo para descubrir 
que existía un cómic español publicado en España y una generación de jóvenes artísti-
cas que se prodigaban por Europa. Lo relata espléndidamente Carlos Giménez en sus 
historias. Volví a casa para asistir entusiasmado a la aparición de la que se conoce como 
la segunda escuela valenciana del cómic. La primera asociada a mi infancia se vincu-
laba con las figuras de Luis Bermejo, Miguel Quesada, José Ortiz, José Sanchis, autor 
y dibujante del gato Pumby, que rescaté del olvido después de muchos años junto con 
El guerrero del antifaz de Manuel Gago. En plena realización de mi tesis doctoral utilicé 
el poco tiempo que me quedaba en ir adquiriendo tebeos originales de aquella época. 
Acudiendo los domingos a la Plaza Redonda puede completar la colección original de 
El Capitán Trueno que hoy guardo bien protegida como un verdadero tesoro. Este fue mi 
tercer gran momento del tebeo que se completó, como ya he dicho, asistiendo en directo 
a la génesis y desarrollo de la segunda escuela valenciana del cómic. Efectivamente, 
los tebeos volvían a casa para disfrutar con autores que veían las cosas de manera muy 
próxima a mi cultura e idiosincrasia: una comicidad basada en el absurdo que provocaba 
sonrisas más que carcajadas, sin estridencias y con un sentido del humor irónico, arro-
pados por un dibujo de línea limpia, con fondos profusos y bien elaborados sujetos a los 
cambios de perspectiva. Una verdadera maravilla. Pude ser Dogon, investigador privado, 
(¡Gracias Micharmut!), conocer a otra Cleopatra (¡Gracias Mique Beltrán!), buscar la casa 
de Roco Vargas en la Malvarrosa con la intención de encontrar el cohete que me llevara 
a Marte (¡Gracias Daniel Torres!), e incluso viajar en el metro que Sento Llobell dibujó 
mucho antes de que este existiera en Valencia. ¡Gracias amigo! 
Hoy los tebeos siguen ahí y los sigo comprando. No creo que nunca deje de hacerlo. 
Forman parte de mis ensueños, aquellos que me ayudan a sonreír, pensar o disfrutar con 
los mundos interiores creados por otros. Tebeo es una deformación feliz de la expresión 
te veo. Pero los tebeos no sólo están hechos para verlos, se debe ir un poco más lejos. Lo 
dijo el filósofo: «Pero hay sobre el pasivo ver un pasivo activo, que interpreta viendo y ve 
interpretando, un ver que es mirar». Hacer un tebeo es una forma de mirar y describir 
la realidad. De eso anda sobrado mi amigo Paco Roca. Su obra, junto con la de otros 
autores valencianos, ha sido y está siendo determinante para lo que podría ser el punto 
de partida de una tercera escuela valenciana del cómic, que ahora ya no se caracteri-
zará por una forma similar de hacer, dibujar y narrar. Autores de gran diversidad están 
haciéndolo posible, unidos por el lazo de haber nacido o vivir por estas tierras. Admiro 
su capacidad creativa y sus reflexiones sobre el mundo que nos rodea. Hoy los autores 
valencianos, de los que el lector encontrará abundante información en las páginas que 
siguen, mantienen un lugar destacable en el panorama nacional e internacional.
Me da igual como los llaméis, tebeos, cómics o novelas gráficas, para mi seguirán siendo 
maravillas, trazos con significado que producen sorpresa, sonrisas y reflexiones, estímu-
los mentales y emocionales, una manifestación artística enriquecida por la combinación 
de numerosos elementos derivados de la literatura, el dibujo o el cine. Siempre de mane-
ra singular y consistente, de ahí su matiz diferencial. De pequeño, cuando leía El Capitán 
Trueno soñaba que viajaba con él, acompañando a Goliath y Crispín. Sigo soñando estas 
cosas. No es frecuente, bien que lo lamento, pero en algunas ocasiones vuelvo a soñar 
como el niño que fui ayudando al capitán en sus aventuras viajando en el globo del 
mago Morgano. Hoy, sin embargo, hay otros sueños que se han hecho realidad. Tengo el 
privilegio de contar con muchos amigos dibujantes de tebeos y hasta he visto cumplido 
algo inesperado. He aparecido dibujado en algunas historias. No os podéis imaginar 
lo feliz que me siento. Nunca lo hubiera previsto. Los tebeos tienen esas cosas. La vida 
sin los tebeos sería mucho más previsible, más aburrida y bastante menos estimulante. 
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¿Por qué leo tebeos?
MacDiego
La culpa fue de mi abuela. Todos los sábados compraba el TBO y, a media mañana, después 
de que ella lo leyera, se lo pasaba a sus nietos. A mis hermanas y a mí, que éramos tan 
jóvenes que no entendíamos algunas palabras, pero nos fascinaban los dibujos. Mi madre 
también lo leía en su juventud, y con ella compartía comentarios infantiles sobre las historias 
de Coll, de Urda, Blanco o de Benejam, que eran nuestros favoritos. Muy de vez en cuando, 
no sé por qué, pero siempre los relaciono con la merienda, aparecían tebeos de Jaimito o 
los editados por Bruguera: Tío Vivo, Pulgarcito, DDT… Pero esos venían de casas de amigos.
Imaginaos aquella época. Eran tiempos en blanco y negro, nuestra propia sociedad pare-
cía tan gris como los documentales del NO-DO o la TV… ¡¡¡Pero los tebeos eran en color!!! 
Desde entonces, y de esto hace ya muchos años, mis gustos han ido evolucionando de la 
misma manera que mi forma de sentir o de pensar. Pero siempre acompañados de tebeos. 
Disfrutando de esa combinación de texto e imágenes, capaces de narrarnos una historia 
como no podían hacer los libros, ni el cine, ni la pintura, ni ningún otro arte comunicativo. 
Capaces de acelerar o ralentizar la acción, a tu voluntad, según tu estado de ánimo, tu 
interés, tu emoción… Cuanto quieras y cuando quieras. Al leer un tebeo te convertías en 
el propio montador de la historia; esta se volvía una experiencia única para cada lector.
Estaba convaleciente, con la pierna escayolada en la cama, cuando Memé, amiga de mi 
madre, me regaló dos tebeos que cambiaron mi forma de entenderlos. Las 7 bolas de cristal 
y Astérix y el caldero. Tapa dura, formato grande, uno con lomo de tela y con una momia en 
su interior que me causaba tanto pánico como atracción ¡¡Por el día era incapaz de dejar 
de mirarla, por la noche no me dejaba dormir!! Y también por aquella época cayó en mis 
manos una revista llamada Trinca, donde se mezclaban las historias de guerrilleros contra 
tropas napoleónicas de Bernet Toledano, el Haxtur de Victor de la Fuente, el Peter Petrake 
de Miguel Calatayud y Manos Kelly de Hernández Palacios. Estilos completamente diferen-
tes, para públicos dispares y entremezclados en un mismo soporte que no hacían más que 
fusionar las preferencias del momento: ¿humor? ¿fantasía? ¿grafismo pop? ¿vaqueros? Y 
el Jabato, por supuesto, porque me gustaban más sus aventuras entre romanos que las 
medievales del Capitán Trueno.
Y aparecieron los súper héroes de Ediciones Vértice, historias gráficas para adultos. Aquellos 
librillos mal impresos, en papel de baja calidad, de pésima encuadernación y con desafor-
tunados ajustes en formatos y viñetas, pero con portadas gloriosas de López Espí, Enrich, 
Florenci Clavé y algún otro cuyo nombre no recuerdo, y las contraportadas dedicadas al 
personaje de Tumbita de Tunet Vila. Entonces conocí al Dr. Extraño, Spiderman, al Capitán 
América, a Namor, a Los 4 Fantásticos, la Patrulla X, a Estela Plateada, al Coronel Furia, a 
Dan Defensor, la Masa, el Motorista Fantasma, a Thor y a muchos personajes con pijama 
más, que despertaron mi interés y mi atracción por Nueva York, especialmente por un barrio 
Imagen para una exposición en 
La Guillotina de Serafín Rojo, 
conocido por sus colaboraciones 
en La Codorniz donde nos mostró 
por medio del humor absurdo una 
delirante España de marquesas, 
charanga y pandereta. Estudió 
y pasó largas temporadas en 
Valencia.
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llamado Manhattan, donde siempre imaginé que con tanto malhechor y algo de suerte, salir 
a comprar el pan debería ser una aventura inolvidable. Y al poco conocí a Batman, a Flash, a 
Green Lantern y, por supuesto, a Superman. Pero no eran universo Marvel, estos eran de DC y 
su campo de acción no era Manhattan, sino ciudades inventadas como Gotham, Central City, 
Star City, Metrópolis... y eso me supuso un handicap, porque para mí, en aquel entonces, lo más 
interesante del mundo era Nueva York. Y la destrucción de un lugar real me emocionaba más.
Lo que más me molestaba: en época de exámenes, si te pillaban leyendo tebeos en el patio 
del colegio, te los requisaban. Y eso sigue sin parecerme justo. 
Y llegó el gran descubrimiento. Con 15 años podía salir y entrar del colegio cuando me apete-
ciera, alguien consideró que yo ya era adulto, así que empecé a rondar las calles en las horas 
en que las clases no me parecían interesantes… o sea: todas. Imagino que, buscando revistas 
juveniles más apropiadas para satisfacer mis fantasías en aquella edad, en un kiosco cercano 
a la estación del trenet de Godella, donde entonces vivía, cayó en mis manos un par de ejem-
plares de la revista Totem, los números 14 y 15, para ser más precisos. Con historias de Luis 
García, Alberto Breccia, Jeffrey Jones, Hugo Pratt, Guido Crepax, Roberto Fontanarrosa, OPS 
y especialmente una historia titulada El lúbrico crónico, de un tal Moebius.
¿Y quién es él? ¿Y cómo es él? ¿Y a qué dedica el tiempo libre? ¿Y qué más ha dibujado? ¿Y de 
dónde es?... porque es un ladrón que me lo ha robado todooooooooo.
¿Cómo había sido capaz de vivir hasta entonces sin esos comics? Y por mi vida empezaron 
a aparecer autores como Muñoz y Sampayo, Sergio Toppi, Enki Bilal, Gibrat, Wolinski, Enric 
Sió, Carlos Giménez, Philippe Druillet, Milo Manara, Reiser, Richard Corben y un larguísimo 
etcétera. En su mayoría dibujantes franceses, italianos y americanos, y revistas que inundaban 
el mercado de tebeos para adultos. La experiencia de leerlos se convirtió en algo intenso, 
sensorial e íntimo.
Para mi madre, esas lecturas no eran interesantes, pues creo que nunca se tomó la molestia 
de leerlas. Pero, con mi padre había cierto colegueo. Nunca lo reconoció, siempre intentó que 
me aficionara a los libros. Yo sabía que los ojeaba, pues tenía la costumbre de colocarlos en 
determinado orden en mi biblioteca, y así era fácil descubrir que alguien los había cambiado 
de lugar. Para leerlos, sin duda. Hay una película en la que Bond coloca un pelo uniendo las 
puertas de un armario, para saber si alguien lo había registrado. Como siempre aprendo de 
los grandes maestros, yo imitaba a Bond y revisaba cada tarde el orden de mis cómics. Y, el 
pensar que había sido mi padre el que había disfrutado leyéndolos, me hacía sentir muy bien.
Quise ser dibujante de tebeos, o cuanto menos ilustrador. De modo que, siendo el alumno más 
desmotivado de la EGB nacional, decidí matricularme en lo que aquel entonces se conocía como 
Escuela de Artes y Oficios. Allí fui alumno de Vicente Serra, defensor acérrimo de Tardí, y primer 
adulto con el que discutí sobre tebeos y que, además, se convirtió en un muy buen amigo. Com-
partí aulas con Rafa Fonteriz, con Juan Miguel Aguilera, con Gonzalo Mora y con José Aguilar, 
entre otros. Todos excelentes dibujantes, así que un nefasto dibujante como yo poco tenía que 
hacer en ese campo, por lo que dirigí mis esfuerzos y talento hacia el mundo de la publicidad y 
el diseño. Y entonces aparecieron revistas como El Víbora, con su línea alternativa, que se con-
virtió en la principal representante de la línea chunga, y que sin duda contribuyó a importantes 
cambios en la cultura del país, junto a la línea clara de Cairo y la revista Madriz, todas con un 
buen plantel de dibujantes. En Valencia, apareció la llamada nueva escuela valenciana, de la 
que no pienso hablar ahora porque mis compañeros dentro de este libro hacen buena cuenta 
de quiénes fueron y lo que consiguieron, pero conocerlos y compartir con ellos aquel momento 
de absoluta efervescencia cultural, fue toda una suerte.
No debo de dejar pasar la exposición que se dedicó a Daniel Torres en el Ateneo de la Plaza 
del Ayuntamiento o la de 100 años con Mariscal en La Lonja de Valencia. Cualquiera que las 
visitara, sabe lo impresionantes que fueron ambos montajes. Son un recuerdo potente en mi 
memoria, y se han convertido en un referente para mi actividad actual.
Mientras todo esto sucedía, entré a trabajar en Voramar, una agencia de publicidad, en lo 
que considero fueron mis años universitarios, lo que se traduce en un montón de horas de 
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trabajo, aprendiendo un oficio, conociendo compañeros con las mismas inquietudes, consi-
guiendo resultados, intercambiando conocimientos y, por supuesto, interés por el mundo de 
la ilustración y el tebeo. Sin duda la mejor experiencia en mi juventud. Todo emocionante, 
estimulante y hasta alucinógeno. 
Y, de repente, la posibilidad de dar clases en la escuela donde había estudiado, así que durante 
un par de años compaginé ambos trabajos, teniendo alumnos como Paco Roca o Jesús Yugo, 
a los que no enseñé de nada, y compartiendo tertulias con otros como Modesto Granados, 
con el que no paro de reirme.
Los tebeos pueden enseñar imágenes deliciosas u horripilantes, hermosas o sórdidas, pero 
también dejan huecos blancos entre las viñetas para que el lector imagine, para que no sólo 
se dedique a leer y mirar, para obligarlo a participar en la construcción de la historia. 
Al final de milenio, tanto era el interés por los cómics y sus creadores, que decidí junto a Julio 
Telio montar La Guillotina, en lo que antes fue la Librería Telio. Una galería de arte dedicada 
en exclusiva a los tebeos, la ilustración y su entorno. Funcionó muy bien durante sus cerca de 
cuatro años de existencia, pero llegamos a un punto donde o le dedicábamos exclusividad o 
era mejor cerrarla, pues requería demasiada atención. Eran muchas las horas necesarias para 
preparar las exposiciones y, lo más complicado de todo: la obligación de estar presentes en 
la sala, atendiendo personalmente a los compradores, pues nuestros conocimientos sobre el 
tema eran valorados. Decidimos cerrar y, visto ahora con la distancia, creo que fue un proyecto 
adelantado a su tiempo. Y con Paco Camarasa puse en marcha Edicions de Ponent, que todavía 
está en funcionamiento y gozando de una excelente salud, porque en esos momentos, a pesar 
de la invasión del manga japonés y la ya fuertemente establecida industria del súper héroe 
americano, el tebeo de autor ibérico tenía espacio y seguidores para mantener una industria 
que estaba en manos de unas pocas editoriales. Y sobrevivimos, no nos equivocamos.
Nunca he dejado de leer tebeos, y siempre que he podido los he comprado, por supuesto. Ese 
afán de coleccionismo jamás lo he perdido. Me gustan como a muchos les gusta la literatura, 
la música, el teatro o el cine, porque en el fondo lo que nos cautiva es la necesidad de ate-
sorar historias, vernos reflejados como personas y como sociedad en ellas. Y soñar, porque 
los tebeos nos hacen soñar, vivir vidas que no hemos tenido y viajar a lugares que jamás 
podríamos conocer.
En los últimos tiempos me he dedicado a divulgar sus virtudes siempre que he podido. En 
mi carpeta de trabajos, abundan más los que están resueltos a base de ilustración que de 
fotografía, por ejemplo.
He tenido la suerte de pasar mi vida disfrutando de las revistas infantiles; de los tebeos de 
aventuras; de la aparición del cómic para adultos; de los súper héroes en masa; del bum de 
las publicaciones de los años 80; de la crisis de los 90 y la invasión de los productos manga; 
de la autoedición del nuevo siglo; del resurgir de nuevas propuestas y autores, y por supuesto, 
de la aparición de las nuevas tecnologías. He tenido la suerte de que mi afición favorita haya 
estado viva y en continuos cambios durante toda mi vida.
Hace unos meses me llegó este encargo, todo un reto. Los de ASOVALCOM han propuesto a 
la Biblioteca Valenciana que yo sea la persona que dé forma al proyecto del catálogo de la 
exposición UN SIGLO DE TEBEOS, que se celebró allí hace algo más de un año. Y este es el 
resultado. En lugar de hacer un libro donde las estampitas se suceden una tras otra, le hemos 
dado algo más de utilidad. Algunos miembros de la Asociación han escrito la historia del tebeo 
valenciano. Entre otros, se han hecho entrevistas a los que han participado con sus originales, 
y además hemos añadido a un puñado artistas que no estuvieron representados, pero que 
también son importantes. Y somos conscientes de que muchos se han quedado fuera, pero 
estoy seguro de que sabrán disculparnos, porque no se trataba de hacer un listado exhaustivo 
de autores, sino de transmitir al lector de este libro la importancia que siempre ha tenido el 
tebeo, los cómics, el manga, la novela gráfica, o como quieran llamarlo. Y que aún tiene en 
nuestra comunidad y en la cultura popular de nuestro país.





Los col·loquis recitados por los ciegos y las aucas, primeras 
narraciones gráficas en forma de viñetas, constituyen los más 
lejanos antecedentes del tebeo valenciano. Las revistas satíricas 
publican las primeras historietas. Mundo Literario editará 
en 1864 Viaje al País del Amor, atribuida a Salustiano Asenjo, 
y considerada la primera historieta valenciana.
El precedente más próximo a la historieta lo constituyen las aucas, conocidas como 
redolins en la región Valenciana. Su origen hay que buscarlo en los azulejos del siglo 
XV ilustrados con figuras y símbolos. La Vida y Pasión del Señor, estampa grabada 
en 23 viñetas por fray Francisco Doménech o el Libro del juego de las suertes (1515) 
pueden considerarse antecedentes del auca.
Según la Aucología Valenciana (1942) de Gallano Lluch, la definición de auca es 
«Acción evolutiva de un hecho por medio de viñetas rectangulares que se ordenan, 
verticalmente, en 6 hileras de 8 encasillados; numeradas correlativamente y de iz-
quierda a derecha, del uno al cuarenta y ocho; tienen la explicación al pie con versos 
pareados o dísticos y se estampan en un pliego de color de doble folio».
A principios del siglo XVII aparecen las primeras aucas de Els Oficis. Del siglo XVIII es 
el auca titulada Los Jocs d’infantesa que lleva las viñetas numeradas correlativamente, 
a mediados de siglo empiezan a utilizarse los pareados. Desde mitad del siglo XVIII y 
hasta principios del XX se considera el momento de máximo esplendor de las aucas, 
aunque no será hasta mediados del XIX cuando lo narrado y lo gráfico constituyan 
una unidad secuencial.
En el siglo XIX se produce el esplendor de las aucas, se editan muchas nuevas y se 
reeditan antiguas. Unas de las más importantes de este período son Los valencianos 
pintados por sí mismos (1859) y la Vida de San Vicente Ferrer (1855) en la que ya apa-
rece un relato cronológico de la vida del santo.
Gayano Lluch clasifica las aucas en 12 tipos, de las más primitivas cuyas viñetas 
o cuadros no tienen hilación evolutiva de ninguna clase, a las más perfectas que 
son las narrativas con texto en pareado, pasando por las que formaban un juego 
de azar o las que servían de lotería. A finales del siglo XIX la temática de las aucas 
evoluciona a lo cómico, no siendo casual que su decadencia coincida con el auge de 
las publicaciones infantiles. En este sentido, han pasado al habla corriente de los 
valencianos expresiones como ser d’auca, aplicable al individuo que actúa de forma 
Salustiano Asenjo (1834-1897), 
caricaturista valenciano de 
origen navarro del siglo XIX. 
Fotógrafo: Amayra, F. y Compañía 
Circa 1870. Biblioteca Valenciana 





cómica. Durante el siglo XX siguen publicándose aucas en tebeos y revistas falleras, 
compartiendo dibujantes tan relevantes como Enrique Pertegás, Muro, Soriano Iz-
quierdo o Jesús Liceras.
Otro precedente de la historieta lo constituye el romance, forma poética introducida 
en Valencia por influencia castellana. Los romances de ciego consistian en una hoja 
doblada en cuatro partes, en la primera de las cuales figuraba impresa una ilustración 
xilográfica. Este motivo gráfico ayudaba a los ciegos a vender sus pliegos al terminar 
sus recitaciones. De temática muy variada, los más frecuentes narraban crímenes 
truculentos con el consiguiente castigo del culpable, o la vida de héroes, arquetipos 
evidentes de los posteriores tebeos.
El col·loqui o raonament es un subgénero específicamente valenciano de la literatura 
de cordel, que vive su máximo esplendor entre finales del siglo XVII y principios del 
XX. Son diálogos o monólogos de carácter invariablemente humorístico, escritos en 
lengua autóctona y de un realismo costumbrista local que eran cantados o repre-
sentados por los ciegos en ferias y fiestas. Los col·loquis, muy del gusto del pueblo 
valenciano, llevaban en su primera hoja una xilografía alusiva al tema tratado y 
pueden considerarse un antecesor de la historieta humorística. Entre los autores de 
col·loquis cabe destacar a Josep Maria Bonilla, Manuel Civera y Carles Ros.
La traca. Aunque se remonta 
al siglo XIX, sólo será con la 
llegada de Vicente Carceller 
cuando esta publicación adquiera 
notoriedad social. Ferozmente 
antimonárquica y anticlerical, 
será prohibida en diversas 
ocasiones, lo que ocasiona 
cambios de cabecera, formatos 
y números, que llegó incluso a 
variar su nombre por La Sombra 
(1924) o La Chala (1926), con el 
fin de burlar a la censura. Con la 
proclamación de la II República, 
se alineará con los partidos 
de izquierda, distribuyéndose 
a nivel nacional y alcanzando 
medio millón de ejemplares en 
algunos números. La Guerra Civil 
supone una radicalización de sus 
contenidos, lo que costará caro 
tanto a su editor, Carceller, como 
a sus dibujantes, Méndez Álvarez 
y Bluff, que serían fusilados 
tras la contienda. Biblioteca 
Valenciana Nicolau Primitiu.
Viaje en el país del amor 
por Salustiano Asenjo. Museo 
Literario nº 24, 8 de mayo 
de 1864. Biblioteca Valenciana 





La invención de la litografía supone la renovación del aspecto de las revistas litera-
rias y la introducción de la caricatura en la prensa. A través de esta nueva técnica 
de impresión se logran reproducciones muy fieles del original, lo que posibilita una 
compenetración entre artista y escritor que consigue avivar el interés de los lectores.
Entre 1863 y 1866 la revista Valenciana Mundo Literario publica litografías de Salustia-
no Asenjo, Antonio Muñoz y Antonio Bergán. Atribuida a Asenjo, el 8 de mayo de 1864 
se publica la historieta en dos partes Viaje por el país del amor, considerada la primera 
Valenciana y la primera aparecida en toda la península ibérica de «continuará». La 
segunda parte se publicará el 25 de junio del mismo año. Asenjo, con un dibujo muy 
personal y de gran expresión logra dotar a sus viñetas de continuidad temporal y con diá-
logo rimado al pie de las viñetas. Asenjo es pintor profesional, profesor de la Academia 
de San Carlos y un gran ilustrador, seguramente su faceta como artista más desconocida. 
José Estruch, contemporáneo de Asenjo, será uno de los ilustradores y caricaturistas más 
importantes de su tiempo. Dotado de un dibujo de gran expresión y descarnada sátira 
será poco propenso a publicar en revistas. Desgraciadamente buena parte de su obra 
se perderá en efímeros dibujos realizados sobre el mármol de las mesas de casinos y 
cafés. Entre las revistas satíricas más importantes publicadas en Valencia cabe destacar 
Valencia Cómica (1889), La degollá (1890) y La Traca (1884) que se publica hasta 1938.
Auca original titulada El mercat de 
València del siglo XIX.
El mercat de Valensia. Autor 
desconocido, 1859. Auca con 
48 viñetas numeradas que 
representan las distintos tipos 
de comerciantes y los diferentes 
productos que se vendían en el 
mercado de Valencia. Biblioteca 
Valenciana Nicolau Primitiu. 
Fondo Almela y Vives.
Altre rahonament, en que lo 
mateix llaurador li declara son 
amor a la dama... Autor: Carles 
Ros. Impresor: Agustí Laborda. 
Circa, 1770. Biblioteca Valenciana 




Carceller toma las riendas de La Traca. Las revistas artísticas 
y literarias y los folletines por entregas trasvasarán títulos 
y autores a las primeras historietas. Son los años de Dubón, 
Pertegás, Vercher y Folchi. En 1929, Muro crea a Colilla, 
primer personaje valenciano con continuidad.
La Exposición Regional de 1909 y la Nacional de 1910, suponen para Valencia el ini-
cio de un proceso de modernización de las artes e impulsor del desarrollo económico.
Las revistas artísticas y literarias, donde la ilustración ocupa un lugar determinante, 
serán las encargadas de difundir en sus páginas las propuestas estéticas del nuevo 
siglo, fundamentalmente el modernismo y el noucentismo, ligado a las vanguardias 
artísticas y literarias de principios del siglo XX. Impresiones, La Semana Gráfica, 
El Guante Blanco o El Cuento del Dumenche son las publicaciones más destacadas 
de este período publicadas en la ciudad de Valencia.
Editada y dirigida por el erudito Manuel González Martí, popularmente conocido 
como Folchi, el primer número de Impresiones se publica el 19 de marzo de 1908, 
festividad de San José.
Desde sus páginas, González Martí impulsa y difunde el espíritu artístico del noucen-
tismo entre los valencianos. Extraordinario dibujante y caricaturista, Folchi también es 
un avezado coleccionista, como tal, conocedor de los más destacados dibujantes de su 
tiempo. Por su semanario pasan los mejores. Romà Bonet o Urda dibujan caricaturas 
y primitivas historietas de forma habitual en su revista. Sin embargo, Impresiones no 
pasará a la historia por este motivo, sino por la novedad de incluir entre sus páginas, 
por vez primera, los bocetos de todas las fallas de Valencia, iniciativa de gran éxito e 
imitada desde entonces y hasta nuestros días por infinidad de publicaciones.
La Semana Gráfica es el semanario ilustrado que consigue mayor calado y difusión 
entre los lectores valencianos. Editado con gran calidad, portada en color y papel cou-
ché para las páginas de ilustración, entre sus colaboradores contó con el periodista J. 
Sanchis Nadal y el malogrado Antoni Vercher, ambos pioneros del tebeo valenciano. 
Vercher, con gran dominio de la narración gráfica y un estilo esquemático, dibuja la 
historieta seriada Aventuras de Peret, campeón de patinet, todavía con primitiva forma 
de auca o aleluya. Años más tarde será colaborador
habitual del KKO, mientras que el periodista Sanchis Nadal guionizará las primeras 
aventuras de Colilla y su Pato Banderilla para Chicos.
1913-1930 
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Editado por Lluís Bernat i Ferrer y desde 1914 por Carceller, El Cuento del Dumenche 
contará con un extraordinario plantel de colaboradores. Maximiliano Tous, Bernat 
i Baldoví, Blasco Ibáñez o el mismo Carceller escribirán cuentos para ser ilustrados 
por Arturo Ballester, Benlliure, Folchi o Enrique Pertegás que, como director artístico, 
realizará en estilo modernista gran parte de las cubiertas. Escrito en valenciano de 
tono vulgar y sin ningún rigor ortográfico El Cuento del Dumenche contó en las 
primeras décadas del siglo XX con gran arraigo popular y, aunque nunca publicó his-
torietas, un buen número de sus ilustradores tendrán mucho que decir en el devenir 
de la historieta Valenciana de los próximos años.
El 28 de septiembre de 1912 renace en los quioscos valencianos el semanario La 
Traca, esta vez dirigido y editado en solitario por Vicente Miguel Carceller. El se-
manario de «ideas republicanas y tendencia sicalíptica», contará en pocos meses con 
600 suscriptores y 10.000 ejemplares de tirada. La burguesía, la monarquía y la 
iglesia son diana habitual de las burlas de redactores y dibujantes, con la novedad 
Gente menuda, nº 1. Editor: Las 
Provincias. 12 de mayo de 1928
Suplemento infantil, anexo a Las 
Provincias. Biblioteca Valenciana 
Nicolau Primitiu.
Series populares como El cuento 
del dumenge fueron fruto de 
la colaboración de escritores 
e ilustradores. Es el caso de 
este cuento titulado El Femater 
con texto de Blasco Ibáñez e 
ilustraciones de Pertegás, editado 
en 1920. Biblioteca Valenciana 





del gusto por el chiste picante y libertino o maliciosamente sexual y machista que, 
en poco tiempo, deriva hacia lo pornográfico de la mano de dibujantes como Tramús 
y Méndez Álvarez.
Con redacción en plaza de La Reina número 14 y bajo el seudónimo de Kiriko Kakatua, 
Carceller, siempre atento a las modas del mercado editorial, edita en 1915 El Chorizo 
Japonés, primera publicación netamente sicalíptica publicada en la ciudad. Con di-
bujos de Tono y Monilla, en su sexto y último número podía leerse «lo suspendemos 
por no poder soportar ya más denuncias».
El giro de La Traca hacia el chiste de contenido sexual junto con el lenguaje cada vez 
más soez y ofensivo provoca un cisma en 1916. Un grupo de redactores abandonan 
La Traca para fundar La Matraca «Semanari pa la chent de tro». Especialmente reve-
lador es el texto que aparece en su primer número «nuestro propósito es exteriorizar 
la gracia y el buen humor valenciano, sin tener que apelar a las injurias y marranerías. 
Duró 19 números, dato revelador de los gustos y modas de aquellos días en que las 
revistas sicalípticas inundan quioscos y casinos para alegría de nuestros abuelos.
Las publicaciones de Carceller sufren costantes denuncias, presiones de la censura 
y supensiones gubernativas, él mismo es encarcelado por injurias al rey Alfonso XIII. 
Como estrategia, Carceller altera numeraciones, épocas yrotulaciones jugando al 
despiste con los censores. Un sinfin de estratagemas que serán inútiles tras la llegada 
de la dictadura de Primo de Rivera que suspende La Traca en su número 659. Carce-
ller cambia el nombre del semanario por La Sombra y firma con otro de sus cómicos
seudónimos, Mamerto Bufalaga, rebaja el tono soez de la publicación y elimina 
practicamente la pornografía y el anticlericalismo. Pese a todo, el semanario es 
nuevamente suspendido y la cabecera truca esta vez por La Chala. Pese a todo, La 
Traca sigue editándose con un éxito clamoroso y tiradas que alcanzan los 400.000 
ejemplares, hasta casi el fin de la Guerra Civil.
La figura de Vicente Miguel Carceller se nos desvela con múltiples facetas: escritor, 
crítico taurino, editor y director de un sinfin de cabeceras de literatura popular. De 
gran capacidad visionaria, aglutina a su alrededor los mejores escritores, dibujantes, 
ilustradores y caricaturistas de su tiempo, proclamándose personaje esencial de 
nuestra historia gráfica contemporánea. También fue propietario de Nostre Teatro, 
centro de actividad teatral en valenciano que en los años 30 cambiará el nombre por
Teatro Serrano, y el primer promotor de los chalets edificados en la zona residencial 
de La Cañada. En definitiva, Carceller es un auténtico agitador de la vida social y 
cultural Valenciana de las primeras cuatro décadas del siglo XX.
Claro antecedente de la historieta son los folletines por entregas editados en las 
primeras décadas del siglo XX. En Valencia la Editorial Guerri, la recién fundada 
Editorial Valenciana y nuevamente Carceller, serán los principales impulsores de 
este nuevo producto editorial de bajo precio que alcanzará gran popularidad. Muy 
Juego de madera para niños 
de principios de los años 30, 
fabricado en Denia, que incorpora 
al célebre personaje Colilla, 
creado por Juan Pérez del Muro. 
El juego es sencillo, si aciertas 
el número que sale en la ruleta, 
coges un caramelo. Colección 
Merche Reali Ruiz.
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significativo es el hecho que estas editoriales de folletines serán, años después, las 
principales productoras de tebeos e incluso alguno de ellos será adaptado en viñetas, 
como Ultus el invencible de Editorial Guerri.
Novelas populares, folletines y tebeos son medios destinados a un público similar que 
no sólo compartirán editoriales, también autores y títulos. Uno de los más destaca-
dos ilustradores del momento es Enrique Pertegás Ferrer (Valencia 1894-1961) que 
simultanea seudónimos y estilos artísticos según la publicación a la que van dirigidos. 
Pertegás ilustra folletines, dibuja tebeos y es uno de los dibujantes y portadistas más 
importantes de La Traca en la década de los veinte. Como humorista gráfico, utiliza 
el seudónimo de Sade para sus dibujos eróticos y Tramús para los anticlericales. Tras 
la guerra, el ocultar su verdadero nombre le salvará la vida. Finalizada la contienda 
empezará a usar el seudónimo de Henry con el que firmará sus historietas publicadas 
por la Editorial Valenciana.
En 1929, El Mercantil Valenciano inserta entre sus páginas el suplemento semanal 
infantil Los Chicos. Desde sus primeros números, el mexicano Juan Pérez del Muro 
será el dibujante de la historieta, seriada a lo largo de casi 7 años, Las Aventuras de 
Colilla y su Pato Banderilla. Muro, dotado de un trazo expresivo y con gran fantasía, 
narra las aventuras de un niño con su pato parlante alrededor del mundo. Muro es 
viejo conocido de los valencianos, publica viñetas satíricas en La Traca y es el ilustra-
dor principal de La Reclam, donde sus dibujos y artículos taurinos son ampliamente 
reconocidos. En 1923, coincidiendo con la Feria de Julio, realiza una exposición de 
caricaturas en el vestíbulo del Teatro Principal con gran éxito de críticas y público.
Durante la primera época de Los Chicos (nº 1 a 152), Luis Dubón ilustra la página de 
relatos de aventuras escritos por José Sanchis Nadal y realiza la maquetación y varias 
cabeceras de sección al más puro estilo art decó, dando a Los Chicos un aspecto 
moderno y cuidado, realmente pionero en los tebeos de su tiempo.
En su segunda época, a partir del número 153, Los Chicos reduce su formato de 
periódico a la mitad (29,5 x 25 cm) Dubón realiza la última página titulada Fábulas 
Ilustradas. Poseedor de un dibujo preciso y estilizado de gran expresividad y un con-
cepto de página como totalidad, su lastre será la narración gráfica. La ausencia de 
bocadillos y los largos textos a pie de viñeta, confieren a sus historietas un aspecto 
anticuado, en contraste con la rabiosa modernidad del trazo.
Con los años, Colilla transciende las viñetas y se transforma en un icono para los 
niños de su tiempo. Su aportación en la difusión y desarrollo de las fallas infantiles 
será de capital importancia, y su imagen motivo de cromos, barajas, juguetes y hasta 




La proclamación de la República en 1931 permite la relajación 
de la censura y la aparición de las psicalipsis. Es el momento del 
editor Carceller. Guerri publica KKO en 1932 y la Iglesia Católica 
Los Niños en 1935, que pronto cambian cabecera por Perragorda 
y Meñique respectivamente, sus populares protagonistas. Con 
el inicio de la Guerra Civil, La Traca se radicaliza y los autores 
dedican su talento en apoyar al bando republicano, lo que les 
supondrá prisión, exilio o, en el peor de los casos, la muerte.
La proclamación de la República en abril de 1931 supone la relajación de la censura 
y la consecuente radicalización de algunos medios. Colilla, desde la portada de Los 
Chicos y a toda página, saluda y recibe con entusiasmo el nuevo régimen. La Traca 
inaugura segunda época y estrena numeración. Carceller decide editarla en castella-
no y ampliar su distribución, convirtiendola en una publicación de masas con tiradas 
nunca antes alcanzadas en España, próximas en algunos números a los 500.000 
ejemplares. La Traca se radicaliza politicamente, se muestra profundamente anticleri-
cal y antimonárquica y el humor picante de antaño se torna, por momentos, próximo 
a lo pornográfico, convirtiéndose en un referente del humor popular de su tiempo.
Aprovechando el éxito comercial de su semanario insignia, Carceller edita numerosos 
extras y almanaques, satirizando sobre temas tan diversos como Carnaval, Todos los 
Santos o fiestas locales como Las Fallas o la Feria de Julio.
Vicente Miguel Carceller publica en paralelo El Piropo, Bésame, Rojo y Verde, Fifi y 
varias publicaciones taurinas y falleras como El Fallero. La mayoría de las portadas 
serán obra de Enrique Pertegás bajo el seudónimo de Sade, aunque muchas de ellas 
por su alto contenido sexual o anticlerical, no las firmará. Méndez Álvarez, Pérez del 
Muro y Fersal dibujarán historietas y chistes gráficos para todas las publicaciones 
de Carceller.
En 1932 el italiano afincado en Valencia Enrique Guerri Giacomelli, propietario de la 
Editorial Guerri, lanza KKO, el primer semanario infantil valenciano con distribución 
nacional.
KKO, con redacción y administración en la calle Jacinto Benavente, contó con la 
dirección artística de Arturo Moreno que realiza la cabecera del semanario y diseña 
1931-1939 
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el personaje principal, Perragorda, que dará nombre al tebeo desde su número 151.
Moreno se rodea de algunos de los mejores dibujantes de su tiempo. Por las páginas 
del KKO pasan artístas como José Grau, Salvador Mestres, Palmer, Iranzo y Cabrero 
Arnal. KKO/Perragorda nunca alcanzará una gran cuota en el mercado de las publica-
ciones infantiles, pero su alto nivel de calidad le permite permanecer en los quioscos 
de toda España durante más de un lustro.
Editado por la iglesia católica en Valencia, el semanario infantil Niños se publica 
desde 1935. Luis Dubón será autor de la cabecera y maquetación, y dibujará la serie 
de animales humanizados Cosas de don Rufo y Pirulo con textos de Pepe Picó. A partir 
del número 42 el semanario pasa a llamarse Meñique, en honor del exitoso personaje 
creado por Fernando Cabedo Torrents (FCT).
El 18 de julio de 1936 estalla la Guerra Civil y El Mercantil Valenciano encarta, ese 
mismo día, el último número de Los Chicos. Niños desaparecerá poco tiempo después. 
Con el inicio de la guerra, Carceller da por finalizada la segunda época de La Traca y 
Niños, nº 6. Editorial La 
Gutenberg, 1935. Biblioteca 
Valenciana Nicolau Primitiu.
KKO-Perragorda es el primer 
semanario infantil valenciano 
de tirada nacional. Creado en 
1932 por el italiano Enrique 
Guerri Giacomelli, contó con 
los más grandes autores de la 
época como Opisso, Juan Pérez 
del Muro, Salvador Mestres, 
Pertegás o José Grau, bajo la 
dirección artística de Arturo 
Moreno Salvador. Este ejemplar 
fue donado por la Asociación 
Valenciana del Cómic a la 
Biblioteca Valenciana Nicolau 
Primitiu.







continua la numeración iniciada en 1909. El antifascismo y la burla a los dictadores 
Franco, Mussolini y Hitler será tema recurrente de sus portadas. Franco es tildado 
de homosexual en varias portadas de Bluff y Carnicero, y los curas de pederastas.
Finalizada la guerra, la represión se ceba con La Traca. Méndez Álvarez, el más 
anticlerical de sus dibujantes es asesinado el mismo verano de 1939. José Maria Car-
nicero y Juan Pérez del Muro son condenados a muerte y encarcelados en la prisión 
de San Miguel de los Reyes, donde permanecen encarcelados, al menos, cinco años.
Vicente Miguel Carceller es detenido junto al dibujante Carlos Carrera, alias Bluff que 
es acusado de «dibujante satánico». Ambos son torturados, condenados a muerte y 
fusilados el 28 de junio de 1940 junto a la tapia del campo de tiro de Paterna. La familia 
de Carceller desentierra el cuerpo y es sepultado en el cementerio municipal. A Soler y 
Godes, Arturo Ballester, Echea y muchos otros les espera la prisión o el exilio. Los menos, 
salvan la vida milagrosamente y son protegidos en el seno de la Editorial Valenciana por 
Juan Puerto, caso de Ley, seudónimo de Soriano Izquierdo y Enrique Pertegás.
La peor de las injurias, el olvido, será el trágico destino de La Traca y sus colabora-
dores. Y Carceller, hombre fundamental de la cultura popular Valenciana, borrado 
de la historia.
Colilla y el pato Banderilla de 
Juan Pérez del Muro. En: Los 
Chicos, 24 de diciembre de 1932. 
El Mercantil Valenciano. El 
personaje aparece en noviembre 
de 1929. Biblioteca Valenciana 
Nicolau Primitiu.
La Semana Gráfica llenaba sus 
páginas de acontecimientos 
de la Valencia de la época. 
Creada en 1926 por Ramón 
de Labra Vivanco y Salvador 
Estela Alfonso, contó con 
autores de renombre como José 
Segrelles, Dubón, Vercher o José 
Barrera. Ejemplar donado por la 
Asociación Valenciana del Cómic 




Los 40 están dominados por el cuaderno apaisado de temática 
aventurera, infantil o de romance, de periodicidad semanal, 
y el formato vertical se destina al humor. Personajes como Roberto 
Alcázar, El Guerrero del Antifaz, Tony y Anita o Jaimito y Pumby, 
trascienden a iconos de la cultura popular.
Cuando mis padres y mis abuelos hablan de los tebeos lo hacen con un halo de 
nostalgia que traslada a una época, no tan lejana como parece, donde las formas 
de entretenimiento y la vida en sí poco o nada tienen que ver con estos tiempos 
que vivimos. 
Los que nacimos en las décadas de los 60 y 70 tuvimos la inmensa suerte de en-
contrarnos tesoros en forma de pilas de tebeos que yacían olvidados en cajas, 
almacenados en buhardilla, cajones y armarios, y que nos abrieron los ojos como 
platos al descubrirlos. 
Al abordar el periodo entre 1940 y 1965 vamos a centrarnos en la época de mayor 
esplendor de este medio, más conocida como la Edad de Oro del Cuaderno, donde 
Valencia tuvo mucho que decir a nivel nacional tanto editorial como de autores, con-
formando estos últimos una generación que se conoce como La Escuela Valenciana.
Es un periodo donde, básicamente, nos encontramos dos tipos de formatos, el apai-
sado, cuya temática suele ser de aventuras, romance o infantil, y el formato vertical 
destinado al humor, a los suplementos de prensa y a las revistas.
Los tebeos no eran un producto barato, su precio oscilaba entre los 0,25 céntimos 
y las 1,75 pesetas, unos precios en absoluto populares teniendo en cuenta que el 
salario medio de un obrero de la época rondaba las 3.000 pesetas anuales. Estos 
altos precios dieron lugar a tres fenómenos: el préstamo, el intercambio y el mercado 
de segunda mano. En todo caso, de una forma u otra, los tebeos llegaron a prácti-
camente todos los niños.
Pero situémonos en 1940, con una Guerra Civil Española recién acabada, una España 
devastada física y moralmente, y en una ciudad, Valencia, donde la represión y la 
censura estuvieron al cabo del día y donde el papel escaseaba. Es una época donde 
los más pequeños, y no tanto, sobrevivían soñando y eso es lo que las editoriales 
dieron: aventuras, diversión, humor y amor.
Creado en 1955 por José Sanchís 
Grau, Pumby ha trascendido 
a icono de la cultura popular 
valenciana e incluso la Editorial 
Valenciana vendió su imagen 
a numerosas publicaciones 
extranjeras. La revista, destinada 
al público infantil, contó con 
colaboradores de la talla de Nin, 
Palop, Edgard, Carbó, Grema, 
Sifré, Lanzón, Emilio Frejo, 
Cerdán, Alamar o Arturo Rojas de 
la Cámara.
1940-1964 




Analizando los hechos políticos del periodo nos encontraremos que la temática de los 
tebeos, aún siendo la misma, varía en cuanto al nivel de violencia y dramatismo según el 
momento. Tras la guerra, estos aspectos se ven endurecidos, incluso la violencia llega a 
ser justificable si el fin lo requiere, la censura es muy laxa y permisiva en estos primeros 
años, mientras que tras la apertura de España al exterior estos aspectos no se ven tan 
agravados sino que los guiones apuestan por un mayor optimismo y uso de personajes 
más desenfadados. Está claro que el estado de ánimo del pueblo es un fiel reflejo de 
los acontecimientos y los tebeos no podían ser menos. Además, la irrupción del cine 
como máximo exponente del ocio influye directamente en los guiones de los tebeos.
Dentro de esta etapa de posguerra una serie de editoriales se dedicaron a entretener 
a varias generaciones, siendo las más importantes la Editorial Valenciana y Maga. 
La Editorial Valenciana (anteriormente La Valenciana), creada en 1932 por Juan 
Bautista Puerto Belda y continuada tras la guerra por su hijos, fue una de la edito-
riales más importantes de España, que incluso contaba con imprenta propia. En este 
periodo, bajo la dirección artística de José Soriano Izquierdo, publicó cabeceras tan 
importantes como Roberto Alcázar y Pedrín (anteriormente Roberto Alcázar, el intrépi-
do aventurero español) cuya autoría gráfica es de Eduardo Vañó Pastor (también su 
hijo Vicente, un entregado Alberto Marcet y Manuel Benet dibujaron en la serie) y 
guionizada principalmente por el comandante republicano José Jordán Jover, puede 
ser considerada la serie más longeva del tebeo español (1941-1976). Otros grandes 
títulos vendrían después.
EDITORIAL VALENCIANA
1941 Roberto Alcázar, el intrépido aventurero español, Selección aventurera, Barton, 
Aventuras cómicas, Bob Tayler, Carlos Ray Corazón de acero, Los Vengadores de la india, 
Selección aventurera. 1942 Don Canuto y Mollete, Julio y Ricardo. 1943 El Capitán 
Maravillas, El Capitán Tormenta, Carlos Ray Corazón de acero, Grandes aventuras 
selección, Grandes películas, El Guerrero del Antifaz, Aventuras de Jaimito, Aventuras 
de Mister Bluff, El Misterioso Doctor Satán, Niño Gonzalo, Pincho y Pancho, Richard y 
Bakutu, Los tambores de Fu-Manchu, Venganza y guerra. 1944 Alberto España, Cazando 
fieras bobas, Doña Hincha y Silbato, Juan y Ramiro, McKay de la policía montada, 
Pelusín y Pelusilla, Piluca y Panchito, La Sombrilla, Tarazán de los micos, Tarugo y don 
Meollo, Tonin el huerfanito, Barton, El Vengador del mundo. 1945 Bob Tailer, Julio y 
Ricardo, Almanaque de Locos, La pandilla de los siete/El pequeño Enmascarado, El 
Pequeño Enmascarado, El pequeño luchador, El profesor Carambola, Silac, X-3 patrulla 
secreta/King el pequeño policía, Jaimito. 1947 Juventud audaz, Sucesos y aventuras 
emocionantes, El temerario. 1948 Popeye. 1949 Alberto España, Jim Diamont, El rey 
del mar, Tonin el huerfanito. 1950 Barney Baxter, Purk el hombre de piedra, Marilo. 
1951 Cuentos ejemplares infantiles, Cuentos y leyendas ejemplares, David de la policía 
montada, Los exploradores del universo, SOS. 1952 El Espadachín Enmascarado. 1953 
Álbum de Reyes. 1954 Roy Clark. 1955 Selecciónes Jaimito, Cascabel, Los mejores 
chistes e historietas del año, Álbum cómico de Jaimito, Pumby. 1956 El hijo de la 
jungla, Milton el corsario. 1957 Comandos, Cuentos gráficos infantiles Cascabel. 1958 
Selecciónes de Jaimito, Yuki el temerario. 1959 Adaptación gráfica para la juventud, 
Hazañas de la juventud audaz, Super Pumby. 1960 Adaptación gráfica para la juventud, 
El Capitán Látigo, Barney Baxter, Mustafa, Almanaque, El Pequeño luchador, Hazañas 
de la juventud audaz. 1961 Selecciónes cómicas Cascabel, El coloso, Comandos, Fredy 
Barton, Kid Tejano, El Patriota, El profesor Carambola, Rey furia. 1962 Apache King, 
Audacia, Caperucita encarnada, El Capitán Látigo, Cine-cuento, El guerrillero audaz, El 
sargento virus. 1963 Espartaco el gladiador, Super Pumby.
La serie se empezó llamando 
Roberto Alcázar, el intrépido 
aventurero español. Creada en 
1941 por el guionista Arizmendi 
y dibujada por Eduardo Vañó, fue 
uno de los grandes éxitos de la 
Editorial Valenciana. 
El Guerrero del Antifaz, uno de 
los personajes más populares 
de la época, creado en 1943 por 
Manuel Gago García y publicado 
por Editorial Valenciana, con 
guiones de Pedro Quesada, Pablo 
Gago y Vicente Tortajada. Los 
cuadernos de los números 421 al 
500 fueron dibujados por Matías 
Alonso.
La hora del recreo, suplemento 
infantil publicado por el periódico 
Levante entre 1953 y 1963, contó 
con la dirección artística de 
Vicente Ramos y con importantes 





En total, 12.540 ejemplares diferentes publicados entre 1932 y 1986. La segunda en 
importancia fue la Editorial Maga (anteriormente Garga), creada en 1951 por Manuel 
Gago padre, bajo una encubierta dirección artística de Miguel Quesada Cerdán. Los 
Quesada y los Gago, emparentados, dieron lo mejor de sí mismos y convirtieron los 
títulos en todo un símbolo.
ALGUNOS TÍTULOS DE EDITORIAL MAGA:
1951 El Espía, Leyenda y fantasía, Pacho Dinamita, El Pistolero justiciero, El Sargento 
invencible, Tony y Anita. 1952 El Capitán don nadie. 1953 Juan Bravo y sus chicos, El 
Príncipe Pablo. 1954 Dan Barry, El Renegado/Sebastian Vargas,Terciopelo negro, El 
As de espadas. 1955 Lírio (diminuto hadas), Lírio, Balín, El Capitán España, Carlos 
de Alcántara. 1956 El Defensor de la cruz, Don Pedro Conde, Lírio, Pantera Negra, 
Roque Brio, Pantera Negra/Pequeño Pantera Negra, Cartucho y patata. 1957 El Duque 
Negro, El Paladín audaz, Puño de hierro, El Capitán Valiente, El Club de los cinco, El 
Pequeño Héroe. 1958 Jungla, Marcos, Pequeño Pantera Negra, Los tres Bill, Apache, 
Jungla, Atletas, Audaces legionarios, El caballero de la rosa. 1959 El Corsario sin 
rostro, Don Z, El Gavilán, Serie Duque Negro, El Caballero de la rosa, Serie El Pequeño 
Héroe, El Aguilucho, Bengala, Piel de lobo. 1960 Huracán, Jim Alegrías, Johnny 
Fogata, Muchachas, Serie Bert y Bart, Rayo de la selva, Serie El Gavilán, Serie Marcos, 
Selecciónes juveniles femeninas Maga, Serie Meteoro, Serie Rayo Martyn, Tony y Anita, 
Almanaques unidos, Apache (2ª parte), Bengala, El Coloso/El Príncipe de Rodas. 1961 
El Cruzado Negro, Los tres Bill, La Cuadrilla, El Duende, Narraciones y cuentos Maga, 
Hacha y espada, Hombres heroicos, Inspector H, El León marino, Oliman, Serie Atletas, 
El Ranchero, Caravanas y rancheros, Selecciónes juveniles Maga, Oliman. 1962 El 
defensor, Espía, El Espíritu de la selva, Flecha Roja, El Gran Bush, Novelitas Maga, 
Selecciónes juveniles Maga, Personajes Maga Extra, El Príncipe de rodas (2ª parte), 
Terremoto, Enamorada, Aquiles, Serie La Cuadrilla, Leyendas gráficas Maga, Castor, 
Coraza, Hombres heroicos, Hombres heroicos (bolsillo). 1963 El Defensor Negro, 
Espíritu del oeste, Fogata, Club Oliman (Maga/Bernabeu), Los Imbatidos, Kas-Thor el 
Vikingo, Selección de Espía, Selecciónes Deportivas Maga, El terremoto marino, Serie 
Príncipe de Rodas. 1964 La Cuadrilla, El León de Florencia, Nobleza salvaje, Trampa 
en Birmania, Flecha Roja, H. Olson (Maga/Bernabeu), Los Imbatidos, Mi tío y yo, 
Pantera Negra (revista), Pantera Negra, Pequeño Pantera Negra, Sahib Tigre, Sahib 
Tigre, Terremoto, El Defensor de la cruz, África, Capitán Miki, Castor, Coraza de castilla, 
Martin Gaucho, El Defensor de la cruz.
En total, 6.548 ejemplares diferentes publicados entre 1951 y 1967. Como no podía 
ser de otra forma, numerosas editoriales aparecieron tratando de hacerse un hueco 
entre tanta colección. Todas ellas tuvieron una efímera existencia. Entre ellas pode-
mos contar con:
LERSO: 1945 Cantinflas y Cateto, Charles Tonn. 1946 Jinete del diablo/El Jinete salvador, 
Pinky el Halcón, Sergio Antúnez, Totolín. 1947 Caruncho Florituras. EUROPA (1946) 
vinculada a lo que sería posteriormente Saturno, tuvo numerosos problemas con 
la censura. Su único título fue El Caballero del Antifaz Rojo, con dibujos de Sangar y 
guiones de R. Alcañiz.
SATURNO (1947-1948) con los títulos El Caballero Fantasma y la revista KCHT, que 
contaron con la autoría de Serafín, Alamar, José Grau, Karpa o Palop.
REALCE (1948) con los títulos Jorge Bazán de Guijarro, J.Neire y otros, además de la 
primera serie de Vicente Ramos: Aventuras de Tenny Bull.
Jaimito, el personaje creado 
por Palmer (Miguel Martínez 
Verchili) en 1943 para la Editorial 
Valenciana, obtuvo su propia 
cabecera como revista en 
1945. Tocaba distintos géneros 
como el humor, el fantástico o 
el policíaco y de aventuras. Se 
realizaron 1.688 números y contó 
con artistas como Jesús Liceras 
López, José Soriano Izquierdo o 
el castellonense Karpa (Rafael 
Miguel Catalá Lucas).
Primera portada de Tony y 
Anita, otro de los grandes éxitos 
creados en 1951 por Miguel y 
Pedro Quesada Cerdán para la 
Editorial Maga. 
Original e indicaciones de color 
para la imprenta correspondiente 
a la portada del nº 4 de la serie El 
Hijo de la Jungla, titulado El Plan 
de Konha. Serie creada en 1956 
por los hermanos Manuel y Pablo 




GONG (1949) con dos revistas de humor del estilo del Pulgarcito de Bruguera: Cubi-
lete y Policarpo, de las que se editaron pocos números y que contaban con obras de 
José Sanchís, Alfons Figueras, Puigmiguel.
EDETA (1949) con los títulos El Corzo y Tigris el Africano, que contaban con Federico 
Amorós a los guiones y José Grau como autor gráfico.
GARGA (1950), posteriormente con los títulos: El Hijo de las galeras, El Libertador, El 
Misterioso X, El Rey del oeste.
JOVI (1950) con el título Gary Cooper, dibujado por José Luis y Emilio Frejo Abegón.
ORGIMA con los títulos: 1954 Rigoberto Solo, Cantinflas, El recluta Policarpo, Histo-
rietas de Tommy, Don Homobono. 1955 Chistología.
CARSOTO (1956) con el título de Aventuras de Boro Kay de José Luis.
CREO (1959-1963) con los títulos: 1959 El Capitán Hispania, Davi-Roy, Ayax el griego, 
Ric Rice. 1961 Diana, flores de azahar, Hombres de ley, La Máscara, Jim Dale.
Mientras, en España, editoriales como Toray y Bruguera dominaban el mercado, auto-
res como Ambrós, los Hermanos Blasco, Coll o Benejam, causaban furor en cabeceras 
como el TBO y El Capitán Trueno (Ambrós y Víctor Mora) es el preferido de los niños. 
Recordemos a la Familia Ulises, los Inventos del Profesor Franz de Copenhague o los 
cuadernos de Hazañas Bélicas de Boixcar.
Fueron años de consolidación y éxito para los editores, pero pese a ello, tanto los di-
bujantes (y en mayor medida los guionistas) eran prácticamente menospreciados y su 
trabajo no era considerado como serio, incluso sus derechos estaban por debajo de los 
de cualquier gremio. Uno de los puntos calientes ha sido siempre el reconocimiento de 
la autoría y de la remuneración por reproducir una y otra vez los dibujos.
Hoy, los aficionados sí sabemos apreciar este esfuerzo y nombres como Manuel, Luis 
y Pablo Gago, Miguel Quesada, José y Leopoldo Ortiz, Emilio y Celedonio Frejo, Luis 
Bermejo, Alberto Marcet, José Lanzón, Enrique Cerdán, Eduardo Vañó, José Luis Ma-
cías, José Sanchís, Ambrós, Jesús Liceras, Karpa, Palop, Eustaquio Segrelles, Soriano 
Izquierdo, Vicente Ramos, Rafael Boluda, Rojas de la Cámara, Karpa, Palop, Alamar, 
Liceras, Vicente Ramos, Carbó, José Peñarroya y un largo etcétera serán siempre 
recordados por entretener a toda la generación de la posguerra.
Portada de la serie El Hijo de las 
Galeras, creada en 1950 por los 
hermanos Manuel y Pablo Gago 
García para la Editorial Garga, 
antecesora de Editorial Maga.
Revista Cubilete de la editorial 
Gong y suplemento infantil 
Peques del periódico Las 
Provincias de Valencia.
Lo absurdo de la censura hizo 
que una pistola se convirtiera 
en porra en el número 3 de 
la colección. Estos desmanes 
acabaron con la ilusión de 
muchos artistas.
Original de Caperucita Encarnada, 
que se publico durante casi 
30 años, creado por Edgard, 
pseudónimo de Antonio Edo 
Mosquera, alrededor de 1962 
que generalmente aparecía en la 
contraportada de la revista Pumby.
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Nuevas formas de ocio precipitan el fin del cuaderno y obligan 
a sus autores al exilio laboral en busca de mercados extranjeros 
con mejores condiciones. Aparece el álbum monográfico y la 
revista que fusiona géneros y contenidos con periodicidad 
mensual.
Este periodo se caracteriza por el fin de la época dorada del cuaderno. Las claves son 
el terrible acoso de la censura que acaba agotando la ilusión de guionistas y dibujan-
tes, así como la aparición de la televisión. Nuevos tiempos. Aunque, curiosamente, 
mientras que el cuaderno de aventuras abandona su esplendor, la revista de humor 
no solo se mantiene sino que se supera ampliando incluso la edad de sus aficionados.
El declive del cuaderno y la llegada de encargos del extranjero potencian el vacío 
de autores del mercado valenciano. La agencias, en su mayoría barcelonesas (Bar-
don, Ortega, Selecciónes Ilustradas,…), reclamaban a nuestros autores por su gran 
calidad y su rapidez en las entregas. Son buenos años para José Ortiz, José Lanzón, 
Miguel Quesada, Manuel Benet o un José Luis Macías cuyas palabras, en referencia 
a los encargos ingleses, nos dan a entender el porqué del fenómeno: «podías llegar 
a cobrar cuarenta o cincuenta mil pesetas al mes cuando los sueldos en España no 
pasaban de cuatro o cinco mil pesetas». Algunos, como Zesar (César Álvarez Cañete) 
desarrollaron prácticamente su carrera para el extranjero e incluso hoy, un Manuel 
Benet Blanes, sigue entregando sus dibujos puntualmente para la serie Commandos 
de la editorial escocesa DC Thomson.
Estos trabajos para el extranjero sorprendieron enormemente en sus inicios a los 
autores por una sencilla razón: la exigencia en el tamaño de los originales. Mientras 
que un original de la época del cuadernos podía tener unas medidas aproximadas de 
34 centímetros de ancho x 25 centímetros de alto, uno usado para la producción en 
Inglaterra podía medir 42 centímetros de ancho x 52 centímetros de alto. Aún así, el 
volumen de trabajo y las condiciones económicas hacían muy atractivo este mercado, 
y no es que las condiciones de autoría fueran precisamente reconocidas o respetadas, 
pues generalmente se publicaban de forma anónima y sus derechos vendidos a otros 
países, por lo que trabajos desconocidos en el momento de su publicación en España 
con los años los hemos podido leer en castellano. Es el caso del magnífico de Rafael 
Boluda que nada tiene que envidiar a Dave Gibbons en su trabajo Rogue Trooper, 




Historia titulada The Mummy 
walks de Jaime Brocal Remohí 
para la revista Eerie de la editorial 
Warren Publishing con guión de 





nes o los trabajos para Warren de Zesar, que conseguimos leerlos gracias a Dossier 
Negro. Muchos otros quedarán para siempre dispersos por numerosas publicaciones 
en Alemania, Italia, Inglaterra, Holanda, Francia, Suecia, Escocia o Estados Unidos, 
sin que nadie, salvo el autor, sepa de su autoría.
En esta época, el autor que, a través de las agencias, empieza a trabajar para el 
extranjero, empieza a tomar conciencia de que su trabajo es una profesión tan digna 
como otra cualquiera. La libertad del extranjero hace que también comiencen unos 
brotes de aportación muy personal a la obra, incluso se inicia una tímida lucha para 
conseguir unos derechos de autor y que la obra original les sea devuelta y no publi-
cada una y otra vez sin mayor obtención de beneficio salvo para las editoriales. Es 
entonces cuando en Valencia se abre el Club DHIN (Dibujantes de la Historieta y la 
Ilustración Nacionales), cuyo primer presidente será José Lanzón.
También en Valencia un grupo de artistas crea Art Studium que, a modo de agencia, 
se dedicará prácticamente en exclusiva a la ilustración. Entre sus componentes esta-
ban Emilio Frejo, González Alacreu, Sanchís Cortés, Miguel Quesada, Luis Bermejo y 
Navarro Costa. Este grupo, o más bien sus fundadores (Frejo, Alacreu y Cortés) pre-
tendieron diferenciarse así del trabajo de dibujante de tebeos ofreciendo un trabajo 
más elaborado usando técnicas como el oleo o el gouache.
Mientras, las revistas humorísticas siguen manteniendo no solo su magnífica plantilla 
sino que sus tiradas semanales superan los 30.000 ejemplares, cifras inauditas hoy 
en día. Las revistas Jaimito y Pumby de la Editorial Valenciana hacen sombra a las 
del resto de España: las todopoderosas TBO y Tío Vivo. Nuestras revistas cuentan con 
una legión de excepcionales dibujantes que podríamos considerar como la Escuela 
Valenciana del Humor. Es el momento de Rafael Catalá Karpa (Simbad), de José Palop 
(Bartolo el vago), de Arturo Rojas de la Cámara -que simultaneaba los trabajos en 
Valencia con los de Bruguera en Barcelona (Agente 7-7-0 o Cucharito)-, Emilio Frejo y 
su hermano pequeño Celedonio «Nin» (Gori Gori, el fantasma loco), Serafín (Doña Tere, 
Don Panchito y su hijo Teresito), Eduardo Mosquera «Edgard» (Caperucita Encarnada), 
José Sanchís Grau (Pumby), José Muro (Colilla y su pato Banderilla), Castillo (Biela), 
Sifre (Boby), Carbó, Enrique Cerdán (Plumita o La Alegre Tripulación del Barquito Cas-
carón), Alamar o Cartús (Bill). 
Por todo ello, podemos considerar este periodo como el de máximo esplendor de la 
revista de humor.
El personaje y cabecera de 
la revista Pumby creado por 
José Sanchis Grau, se vende 
a editoriales extranjeras, 
aunque el autor no cobrara 
los derechos. Curiosamente en 
estas publicaciones se borraban 
los nombres de los dibujantes, 
quedando huérfanas de autoría. 
En las imágenes podemos 
ver ediciones de Pumby en  
portuguesa, griega y francesa.
Original de José Ortiz Moya 
creado para la Editorial Toutain 
con destino a la revista Eerie de 
la editorial americana Warren. 
En España se publicó en la revista 
Dossier Negro de la editorial Ibero 




Son años en que solo la Editorial Valenciana, volcada en el humor, y la Maga, dedi-
cada a los albums de cromos, tienen algo de iniciativa. Valenciana también continúa 
con el incombustible Roberto Alcázar y Pedrín e incluso reedita El Guerrero del Antifaz 
en un nuevo formato y con renovadas portadas de Manuel Gago a todo color, la 
revista de terror SOS y adaptaciones de series televisivas de dibujos animados 
como Mazinger Z. 
Como editorial dedicada a la temática aventurera solamente podríamos considerar 
a la Editorial Gogar, fundada por Manuel Gago García y dirigida por Miguel Que-
sada. Solamente tuvo un año de vida (1966) y tres publicaciones: Cameron, Halcón 
Alegre y Reportero Gráfico. Estas publicaciones no tenían el formato acostumbrado 
apaisado del cuaderno de aventuras sino un formato vertical, de pequeño tamaño 
y con tan solo un par de viñetas. Lamentablemente no es el mejor momento de 
Manuel Gago.
Mientras, a España llegan los superhéroes de la mano de Ediciones Vértice. La Edi-
torial Toray sigue publicando con éxito los cuadernos de Hazañas Bélicas, Brigada 
Secreta y Hazañas del Oeste. La mejicana Editorial Novaro inunda el mercado de 
historietas de origen norteamericano como Vidas Ejemplares o Vidas Ilustres. En 1972 
nace en Barcelona el Club DHIN, precursor de la lucha por los derechos de autor.
Desde luego, en ningún momento las editoriales tratan de adaptarse a los nuevos 
tiempos por lo que competir con las películas y series americanas resulta imposible. 
Hay que situarse en una época donde poco a poco se sale del ostracismo cultural al 
que la dictadura sometió a todo un país, por lo que observar una sociedad diferente 
a través de estas películas y series era toda una novedad.
Después de trabajar como 
guionista para Pequeño Pantera 
Negra de Pedro Quesada, dibujo 
para la revista Españolín las 
aventuras bélicas Los Halcones.
Tira de humor de Juan Carbó 
Gatignol para la revista Jaimito.
Historia de cuatro páginas del 
personaje Simbad el marino para la 




La democracia propicia la aparición de los primeros fanzines 
underground, que serán el origen de la Nueva Escuela 
Valenciana. Se impone la revista para adultos y los superhéroes 
conquistan los kioskos. Los conceptos de autoría y álbum cobran 
valor. Nace Futurama en 1981, primera librería especializada 
sólo en cómics, en nuestra comunidad.
Tras finalizar el régimen franquista con la muerte de Franco en noviembre de 1975, 
un nuevo panorama político y social se abre en España, con nuevas vías de expre-
sión cultural gracias a la transición democrática. En Valencia comienzan a florecer 
nuevas publicaciones autoeditadas, los fanzines, realizadas por nuevos autores 
que más tarde serán conocidos como el germen de la Nueva Escuela Valenciana. 
Las historietas que concibieron estos autores recibían influencias del cómic under-
ground americano, con autores como Robert Crumb o Gilbert Shelton, así como de 
la línea clara franco belga con Hergé o Chaland como referentes.
El fanzine Ademúz Km. 6, publicado en 1975 con motivo de un concierto de rock, ya 
contaba entre sus páginas con historietas de Sento Llobell y Micharmut. En 1976 
aparece El Gat Pelat, donde Manel Gimeno, José Más y Vicente Izquierdo ‘Capi’ logran 
reunir a los autores nuevos con colaboraciones de Daniel Torres, Sento y Micharmut 
gracias a Miguel Calatayud que sirve de puente entre ellos.
Por último, Mique Beltrán destaca en El polvorón polvoriento por su faceta inspirada 
en el cómic underground al estilo de Crumb, y la publicación Els tebeus del cingle con 
Micharmut, Sento, Manel Gimeno y ‘Capi’.
También podemos nombrar como contemporáneo a Javier Mariscal, nacido en Valen-
cia aunque se trasladó en 1970 a Barcelona, publicando el monográfico Aa Valenciaa 
en 1975, desarrollando más tarde su carrera como artista y diseñador dejando a un 
lado los tebeos. Pero no olvidamos a Los Garriris, su creación primeriza que se publicó 
en el álbum Nasti de Plasti así como en El Víbora.
En cuanto a la denominación Nueva Escuela Valenciana, no ha sido reconocida por los 
propios autores, sino que fue una etiqueta acuñada en Barcelona según comenta Daniel 
Torres en una charla ofrecida en las II Jornadas de Cómic de Valencia (mayo de 2013), 
donde publicaron sus historias en las principales revistas editadas desde la ciudad condal 
(El Víbora, Bésame Mucho, Cairo), dado que aparecieron en un determinado momento en 
Portada con los Garriris de 
Mariscal para la revista El Víbora 
editada por La Cúpula, 1987. 
Logotipo de Duplex. Bar de copas 
situado en la plaza de Canovas de 
Valencia obra de Javier Mariscal 
en 1981. 
1976-1990
La Nueva Escuela Valenciana
Carlos Ciurana Moreno
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Valencia todos estos autores. Para comprender bien esta denominación hay que centrarse 
en la figura de Miguel Calatayud, considerado como un precursor de dicha escuela que 
aglutinó a su alrededor a los autores más relevantes como Sento Llobell, Daniel Torres, 
Micharmut y Mique Beltrán, quienes acudían a su estudio para hablar de Al Capp, Frank 
Robbins o Alex Raymond, y compartir conocimientos. Muchos de ellos se conocieron 
allí o en la Facultad de Bellas Artes donde estudiaban. Fue este interés por el medio 
lo que les reunió, así como el tener las mismas aficiones y la posibilidad de conocer a 
otras personas con las mismas inquietudes. Calatayud había publicado, en los 70, Peter 
Petrake y Los doce trabajos de Hércules en la revista Trinca y en su estudio se hablaba de 
tebeos, donde cada uno de los autores iba definiendo su estilo para más tarde publicar 
en las revistas de Barcelona ya que en Valencia no existía la industria editorial, con los 
últimos coletazos de Editorial Valenciana y tampoco les interesaba el modelo editorial de 
humor que practicaban ni el engranaje editorial, según Mique Beltrán afirma en dichas 
Jornadas. Sento comenta que buscaban un público diferente, con un género que se ha 
perdido, el de la historia corta. Manel Gimeno añade que fue un momento interesante 
para el lector por la proyección que tuvo y el enorme talento que atesoraban los autores, 
marcados por la estética. El concepto de autoría cobra de nuevo valor obteniendo los 
derechos del autor sobre la obra realizada, y el de álbum, al recopilar posteriormente 
sus historias publicadas en las revistas de manera serializada.
Otro punto de reunión en Valencia de la nueva hornada de autores sería la librería 1984, 
regentada por Manuel Molero, que abrió sus puertas en 1981 en la Plaza Escuelas Pías. 
Años más tarde cambiaría de nombre y ubicación, hasta el día de hoy conocida como 
Futurama sita en la calle Guillén de Castro. El logotipo de la librería y los diseños fueron 
realizados por Micharmut, y Mique Beltrán o Sento han realizado postales publicitarias 
e ilustraciones. Sento declaraba en una entrevista al diario Levante con motivo del 15 
Portada de Bésame Mucho de 
Manel Gimeno editada por 
Producciones Editoriales en 1982.
Portada de La Estrella Lejana, 
album de la saga de Roco Vargas 
de Daniel Torres para Norma 
Editorial en 1982.
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Página de Peter Petrake creado por 
Miguel Calatayud y publicada en 
1970 para la revista Trinca donde 
destacaba la estética pop, el 
color y la influencia de The Yellow 
Submarine de George Dunning.
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aniversario de la librería: «Mis recuerdos están unidos a la imagen de un puñado de 
jovencitos aportando ideas, creando y queriendo editarse ellos mismos».
Todos estos autores comienzan a publicar a principios de los años 80 como autores 
completos, ocupándose de guión y dibujo, en las cabeceras editadas desde Barcelona, 
con especial afinidad por el estilo de línea clara franco-belga, principalmente en Cairo, 
donde Daniel Torres publica con éxito Opium tras su debut en El Víbora con Asesinato 
en 64 imágenes por segundo. Sento, tras pasar por El Víbora recala en Bésame Mucho 
con Barrachina donde también lo hacen Micharmut y Mique Beltrán, aunque éste 
último obtendrá mayor popularidad en Cairo con las aventuras de Cleopatra. Pronto la 
línea clara será un referente para los nuevos autores valencianos, en contraposición a 
la línea chunga de los autores catalanes, más en la onda underground. Estas revistas 
para adultos tuvieron su máximo apogeo en los primeros compases de los años 80 
hasta mediados de la década, en la que se sobresaturó el mercado con multitud de 
opciones (Tótem, Makoki, Metropol, Creepy, Rambla, Rufus, Vampirella, Blue Jeans...) 
quedando El Víbora como una superviviente. 
Algunos de los autores veteranos que publicaron por medio de Selecciónes Ilustradas 
en Estados Unidos como José Ortiz, Antonio Segura o Jaime Brocal Remohí verían 
publicadas sus historietas en nuestro país gracias a estas revistas, principalmente 
en el género de terror (las historias realizadas para Warren) y fantástico («Hombre») 
en cabeceras como Dossier Negro o Cimoc. Ortiz y Segura comienzan una colabora-
ción en esta década que les llevará formar un equipo de actividad prolífica, creando 
obras como Burton y Cyb, Morgan, Las mil caras de Jack el destripador y Ozono, por 
citar algunas de ellas. Otros como Rafael Boluda ven sus historias realizadas para 
Inglaterra reproducidas en revistas como complementos (La espada del samurai) en 
King Cobra o Zesar su etapa en Skywald en Dossier Negro y Warren en Vampirella.
Página de la serie Opium, editada 
por Norma Editorial en 1989. 
Primer comic book español, 
dibujado por Incha y Ramón 
Marcos a partir de personajes 
y argumentos de Daniel Torres 
y guiones de Factoría Acme.
Página de Vampirella con guión 
de Bill DuBay y dibujo de Zesar, 
pseudónimo de César Álvarez 
Cañete, que sustituyó a José 
González, dibujando a este 
personaje en la revista Vampirella 
de la editorial Warren Publishing 
en 1976. 
Página interior de Les aventures 
de “M” Cap rossa demanarà foc 
a un perdedor, dibujos de Manel 
Gimeno y guión de Mique Beltrán. 
Col lecció Els còmics de Camacuc 
de la editorial JJ2, 1991.
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A semejanza del creado en Barcelona nace el Club DHIN Valencia en diciembre de 
1975, como una forma de unión entre los autores valencianos con unos treinta aso-
ciados entre los que se hallan Lanzón, Cerdán, Quesada, Boluda, Benet, Sanchis, 
Zesar, Marcet, Ramos, Ortiz o Macías. Las reuniones se celebraban semanalmente en 
la cafetería Frankfurt y, mediante la idea de Vicente Ramos, se propone la creación 
de un catálogo representativo de los miembros asociados, que más tarde se pondría 
en marcha en el Salón del Cómic de Valencia en 1977.
Una revista teórica hace su aparición en 1976, Cómicguía. Cuaderno de la historieta 
y afines culturales de Francisco Tadeo Juan, de periodicidad semestral y en blanco y 
negro, dedicada a los autores clásicos españoles que se mantiene en la actualidad.
Por otra parte, la introducción de manera continuada del cómic americano de super-
héroes en la década de los 70 provocará un cambio en el hábito de los lectores más 
jóvenes, asombrados ante los personajes de Marvel (publicados por Ediciones Vértice 
a finales de los 60) y de DC (con Bruguera a partir de 1979), que conquistarán los 
kioscos españoles y supondrá un cambio en la tendencia editorial de publicaciones 
en la próxima década por parte de nuevos autores.
Tras el cierre de las revistas, los nuevos autores publican sus historias en formato 
álbum, así como dedican su tiempo a otras actividades. Sento publica Tirant Lo 
Blanc en los dos números de Complot! y realiza diseños para la falla del Ayunta-
miento de Valencia, el diseño del Parque Gulliver o trabajos de animación; Daniel 
Página de Ozono con dibujos de 
José Ortiz y guión de Antonio 
Segura, inicialmente creadas 
para la revista italiana L’Eternauta 
en 1990.
Portada BURTON & CYB de José 
Ortiz con guión de Antonio 






un joven Rafa Fonteriz, y Marca Acme con historietas de Ramón Marcos, también en 
Cairo y Bésame Mucho y colaborador de Daniel Torres en el cómic Opium.
Pepe Moreno trabajó en la revista SOS pero decidió mudarse a Estados Unidos donde 
realiza historias para la editorial Warren en Creepy, Eerie y Vampirella. Más tarde 
colabora en Heavy Metal y Epic Illustrated y comienza su interés por los ordenadores, 
creando en 1990 para DC Cómics la novela gráfica Batman: Justicia Digital uno de los 
primeros cómics realizado íntegramente por ordenador.
En 1985 cierra de manera definitiva Editorial Valenciana, publicando en sus últi-
mos años adaptaciones de películas y series (Supersonic Man o Mazinger-Z, ambas 
realizadas por Sanchis), edición de material americano (Superman, Flash Gordon, 
Popeye), y reediciones de historietas junto a nuevas colaboraciones que no evitan 
la desaparición de la editorial.
Algunos de estos autores continuarán en la década de los 90 a pesar de la desapa-
rición de las revistas para adultos y la falta de editoriales en la Comunidad, aunque 
se verán reemplazados por otra oleada de artistas jóvenes.
Batman: Digital Justice de Pepe 
Moreno es una novela gráfica 
publicada por DC Comics en 
1990, utilizando únicamente 
tecnología digital, siendo uno de 
los primeros cómics en aplicar 
esta técnica. En España lo publico 
Ediciones Zinco meses más tarde.
Portada de Macao, album con las 
aventuras de Cleopatra y Marco 
Antonio, personajes creados por 
Mique Beltrán, que empezó a 
publicarlos en la revista Cairo 
de la editorial Complot, que se 
caracterizaban por el movimiento, 




Los 90 se caracterizan por la crisis derivada de la invasión 
de publicaciones con diversidad de estilos. El manga inunda 
las estanterías mientras el porno y los superhéroes absorben 
parte de la producción valenciana. Aparecen los primeros fanzines 
teóricos y los colectivos de autores como alternativa editorial.
La crisis derivada por la invasión de revistas para adultos afectará a las publicacio-
nes que sobreviven en los años 90. Algunas cabeceras alcanzan a ver los primeros 
compases de los 90, como Creepy en su segunda época, Cimoc, Zona 84 o Cairo. 
Nacen otras revistas de corta vida como Viñetas o Top Cómics, mientras El Víbora 
se mantiene como la única que resiste, además de las revistas eróticas como Kiss 
Comix que cuenta con autores valencianos entre sus filas, como Rafa Fonteriz con la 
serie X-Women o Paco Roca que comienza en 1994 a dibujar historietas eróticas con 
guiones de Juan Miguel Aguilera, creando para El Víbora la serie Road Cartoons. Tam-
bién Sergio Bleda, autor nacido en Albacete y afincado en Valencia publica el mismo 
año en Kiss Comix varias historietas como La novia y la ladrona con guión de Rakel.
La General Ediciones continúa publicando álbumes de tema erótico en la colección 
Papel Mojado, con obras como El brillo de una mirada de Ana Miralles, Voraz de Keko 
y El Legado de Rafa Fonteriz. Ponen en marcha en 1990 una revista de historietas e 
información titulada El Maquinista a la que se unirá en 1992 El Maquinista Mensual 
dirigida por Juanvi Chuliá, dedicada a crítica de tebeos.
En 1991 aparece el álbum Moon Gang de Sergio Meliá y Juanvi Chuliá en Ediciones 
Satélite, editorial dirigida por Chuliá y Juan Carlos Mora. La siguiente aventura de 
Juanvi Chuliá pasa por crear en 1994 una colección de libros teóricos en su nueva 
editorial, Edición Global, dedicando los cuatro números publicados en la colección 
Nexus a Neil Gaiman, los cómics Marvel, Jack Kirby y Alan Moore, más un ejemplar 
de una nueva colección titulada Gallery sobre Steve Rude en 1997.
Muchos de los nuevos autores surgidos en esta década publicarán en fanzines como 
No aparcar llamo grúa de Miguel Ángel Giner Bou con Cristina Durán y Ramón Mar-
cos, surgido en la Facultad de Bellas Artes en 1991 o Kovalsky Fly, nacido en 1994 y 
del que saldrán autores como Gerard Miquel, Lalo Kubala, Oliveiro Dumas o César 
Tormo, premio al Mejor Fanzine en el Salón de Barcelona de 1997. Kubala y Dumas 
publicarán con la barcelonesa Ediciones El Pregonero en 1998 los álbumes Ciencias 
Naturales y ¿Qué pasa? respectivamente.
Portada de El brillo de una mirada 
con dibujos de Ana Miralles y 
guión de Emilio Ruiz para la 
serie Papel Mojado de La General 
Ediciones, 1990.
1991-1999
La crisis de los noventa
Carlos Ciurana Moreno
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Como vacas mirando el tren del colectivo Haciendo el león» con Nacho Casanova al 
frente aparece en 1998, compartiendo autores como Carlos Maiques en el fanzine 
Malasombra de Paco Sales y Modesto Granados.
En cuanto se refiere a prensa teórica, los fanzines se convierten en el vehículo de 
información de los aficionados en una época en la que no había llegado todavía 
Internet. A la antigua usanza, a base de fotocopias en blanco y negro y portada en 
cartulina, Kirby de Abraham García se dedica a la información de actualidad y artí-
culos sobre Jack Kirby con tres números en el volumen 1 y otro más en el volumen 2 
(1994), participando Rafa Fonteriz, Juanvi Chuliá o Jesús Yugo. 
En 1994 se publica Kliku-Kliku de Ramón Cabrera, dedicado a la información de cómic 
USA, reseñas y entrevistas, con cuatro números en su haber.
En septiembre del 94 aparece el primer número de Gotham News realizado por Carlos 
Ciurana, en un principio ofreciendo artículos sobre DC Cómics y más tarde ampliando 
su espectro a toda clase de editoriales. Publicó nueve números y en 2009 pasa a ser 
un blog de información en Internet.
Uno de los más profesionales o pro-zine fue la revista Imágenes editado por la librería 
Imágenes Cómics en 1994, con cuatro números en los que contó con artículos de 
Jesús Cuadrado, Rafa Marín o Lorenzo Díaz. También editaron el fanzine Otakupress 
dedicado al manga y anime dirigido por Álvaro Pons.
9º Arte fue una publicación trimestral de 7 Monos aparecida en 1999, dirigida por 
Sergio Córdoba y Manuel Bartual, que ofrecía información y crítica de cómics con co-
laboradores como Álvaro Pons o Santiago García, con hasta ocho números publicados.
La situación del mercado español se decanta por la edición independiente, con la 
editorial barcelonesa Camaleón apostando por autores jóvenes cuyos cómics iban 
dirigidos a un público joven, con el formato cómic book introduciendo un nuevo con-
cepto basado en la industria estadounidense. Se trata de cuadernillos de 24 páginas 
Portadas de los fanzines Kirby, 9º 
Arte de 7 Monos, Gotham News y 
Kliku-Kliku. 
Nocturne de Rafa Fonteriz es una 
serie limitada de cuatro números 
para la editorial Marvel USA 
firmada con el pseudónimo de Joe 
Fonteriz y más tarde publicada 
en España por Planeta DeAgostini 
en 1996.

en grapa con un precio económico, seguido por lectores dispuestos a leer a los autores 
españoles sin dejar de consumir cómics de superhéroes americanos. Algunos autores 
valencianos publicarán en este formato, ya que Planeta DeAgostini recoge la idea 
y lanza la colección Laberinto donde Rafa Fonteriz dibuja Iberia Inc. publicada en 
diciembre de 1996 con guiones de Rafa Marín y Carlos Pacheco. En 1997 aparece en 
el mismo sello El baile del vampiro de Sergio Bleda, constituyendo uno de los primeros 
éxitos del autor. También se publicará por parte de Planeta la serie de fantasía heroica 
Taar de Brocal Remohí, con guión de Claude Moliterni en formato revista.
Otros dibujantes que ya habían realizado colaboraciones en las colecciónes de su-
perhéroes de Forum en forma de ilustraciones o portadas como Salvador Larroca, 
siguen el camino emprendido por el gaditano Carlos Pacheco y empieza en 1992 a 
dibujar para Marvel UK (la filial británica de la Casa de las Ideas) las series Dark 
Angel y Death’s Head II, entrando en 1994 ya en Marvel con Ghost Rider alternando 
El dibujante Brocal Remohí, 
la leyenda argentina de los 
cómics Alberto Breccia y el gran 
guionista Antonio Segura en su 
casa de El Cabañal en 1992. 
Adaptación macabra y terrorífica 
al cómic del Necronomicón con 
guión adaptado de Antonio 
Segura y dibujo de Jaime Brocal 
Remohí, publicado por Toutain 
en 1992. 
Portada de la miniserie de dos 
números Dominic de David 
Belmonte para Camaleón 
Ediciones publicado en 1997.
Portada de uno de los cuatro comic 
books El baile del vampiro, obra 
que consagró a Sergio Bleda como 
autor en 1997.
Iberia Inc., primera serie de súper 
héroes ibéricos creada por Rafa 
Marín y Carlos Pacheco, dibujada 
por Rafa Fonteriz, ganadora del 
premio Ignotus a la mejor obra 
audiovisual en 1997.
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Taar el rebelde, tebeo de fantasía 
heroica de Jaime Brocal Remohí 
para Forum en 1997. 
Road Cartoons de Paco Roca y 
Juan Miguel Aguilera, publicado 
por capítulos en El Víbora durante 
1999.
Portada de la recopilación de Tritón, 
El misterio de Susurro, Saxxon y La 
estrella lejana de Daniel Torres para 
Norma Editorial en 1997.
esta serie con varios números de The Flash para DC Cómics. A partir de 1997 trabaja 
en Excalibur y Fantastic Four, hasta llegar a dibujar su serie favorita, Uncanny X-Men.
También Rafa Fonteriz realiza en 1995 una miniserie de cuatro números para Marvel, 
Nocturne, aunque aparezca en los créditos como Joe Fonteriz, siendo ésta su única 
incursión en el mercado estadounidense.
La irrupción de Dragon Ball hace que los nuevos lectores acojan con ímpetu el fe-
nómeno manga (traducción de cómic al japonés), lo que aumentará las ventas de 
estas publicaciones. En Camaleón ve la luz el año 1997 la miniserie de dos números 
Dominic con dibujo de David Belmonte y guión de Art Brooks, en un estilo amerimanga.
La editorial Glenat publica en 1994 la serie de manga erótico Sueños, con el valen-
ciano Javier Sánchez dibujando guiones de Rafael Sousa.
El veterano autor de la escuela Valenciana, José Sanchis, regresa a la historieta en 
el terreno del cómic book publicando en 1996 dos números de Kuasar P, una parodia 
manga de sus personajes de Pumby, editado por Alacrán Cómics Group de Almería.
Los derechos de autor de Sanchis sobre Pumby le son reconocidos en 1999, tras mu-
chos años de batalla legal en los tribunales con Editorial Valenciana. La magistrada 
del caso resolvió a favor de su creador, José Sanchis, como autor de los dibujos, 
guiones y del propio personaje.
Juan Puchades vuelve a probar suerte en la edición con Midons Editorial y publica, 
en 1995 diversos libros de historieta en la colección Sombras con dibujos de autores 
como Ana Miralles, Max o Gallardo, así como también libros sobre cine y música.
Nace en 1995 Joputa Ediciones, que posteriormente pasó a llamarse Ediciones 
de Ponent, de la mano de MacDiego y Paco Camarasa, que en la Colección Mercat 
editaron libros de ilustración e historieta. En esta colección aparece Miguel Calatayud 
con El pie frito, Premio a la Mejor Obra del Salón del Cómic de Barcelona de 1998.





Los criterios estéticos del s. XXI vienen definidos por los fanzines. 
Muchos autores siguen trabajando para el mercado extranjero, 
regresan los eventos de cómic y se crea la AACE. Arrugas de Paco 
Roca marca un punto de inflexión en la historieta valenciana. 
El siglo terminaba con la duda de si el Efecto 2000 nos haría retroceder a la Edad 
de Piedra, si los ordenadores se volverían locos y nos atacarían, si los aviones se 
caerían sobre nuestras cabezas, es decir…de la manera más apocalíptica posible.
Como era de esperar, no pasó nada, pero no todas las noticias del fin de siglo habían 
sido así…en 1999, la Comunidad Valenciana volvía a estar en la primera plana en el 
mundo del tebeo. En el Salón de Barcelona de ese año, Ediciones De Ponent se había 
alzado con el Premio a Mejor Obra con Lope de Aguirre: La Expiación, que también se 
llevaba el Premio a Mejor Guión, Sergio Córdoba era elegido Mejor Autor Revelación, 
Como Vacas Mirando Al Tren se convertía en el Mejor Fanzine y Miguel y Pedro Quesada 
se alzaban con el Gran Premio del Salón, en reconocimiento a su carrera. Además y 
como colofón de inicio de siglo, en el año 2000 a Miguel Quesada se le concedía la 
Medalla de Oro al Mérito en Bellas Artes, siendo el primer autor de cómic en recibirla y 
elevando la categoría de historietista a un rango que hasta ahora no había alcanzado.
Como nota discordante al presente que se tenía, aparece una publicación que convul-
sionará Valencia, y es que en el año 2000, el por entonces Director de Publicaciones 
de la Diputación Provincial de Valencia saca a la palestra una historia que firmaría 
en guión, y que muchos autores llevarían al lápiz. Editada por ediciones Bayarri, se 
trataba de Fallerella, una superheroína valenciana que luchaba contra el mal con sus 
naranjas flamígeras. A esta superheroína le acompañaron después Ilicia, Orxatella, 
Ferminua o incluso Españísima. Estas historias fueron denominadas por algunos 
lectores y profesionales como los cómics más alucinógenos de la historia, con algunas 
ilustraciones de interior realmente dantescas.
Si antes de meternos de lleno en el nuevo siglo en cuanto a actividad se refiere, rebus-
camos un poco en el pasado de nuestros grandes autores de la Escuela Valenciana, 
veremos que ha habido de todo: hasta 2007 Jose Sanchís no recuperaría los derechos 
de Pumby en una sentencia histórica, los familiares del fallecido Manuel Gago veían 
como no se reconocían sus derechos y el resto de dibujantes de Valenciana llevaban 
un camión a las puertas de la editorial para reclamarle sus originales…y por desgracia 
no tuvo efecto, se los comieron las ratas y la humedad dijeron.
Ilustración para la portada de la 
revista AACE BOOM! por Sergio 
Bleda, 2004. Esta revista sólo 
tuvo dos números conocidos y 
participaban autores tan dispares 
como Victor Santos o Arturo Rojas 
de la Cámara. La Asociación de 
Autores de Cómic de España 





Pero estos autores no iban a darse por vencidos y seguían manteniendo reuniones, 
y así, como quien no quiere la cosa, en un bar se iba forjando la idea de una asocia-
ción. De esta manera tan sencilla es como se funda la AACE (Asociación de Autores 
de Cómic de España) con José Lanzón Piera como su primer presidente y donde se 
publicarían las revistas BOOM! 1 y 2 durante los años 2004 y 2005.
En el ámbito editorial, desde 1995 hasta hoy en día, Ediciones De Ponent sigue 
lanzando al mercado un catálogo con productos de calidad y transgresores. Si nos 
fijamos en su línea editorial Mercat, veremos como autores consagrados de la Nueva 
Escuela Valenciana como pueden ser Sento, Micharmut, Calatayud o Ana Juan, o 
autores noveles en la época como fueron Pablo Auladell, Nacho Casanova o Calo, 
tuvieron y tienen cabida en esta editorial, aglutinando un total de 200 títulos tanto 
de ilustración, como de cómic, como teóricos, recogiendo variadísimos premios entre 
el que se incluye el Yellow Kid a Clásicos en Jauja (Pedro Porcel, Paco Camarasa y 
Álvaro Pons) por su valor didáctico al estudiar los tebeos que se editaron en nuestra 
comunidad. Hoy en día el nivel de publicaciones ha descendido en su número por año.
Además de De Ponent, en la ciudad de Valencia desde 1998 tendremos a la editorial 
Media Vaca, que hoy en día cuenta con 54 títulos y, en sus propias palabras: «se dedica 
a inventar libros muy ilustrados dirigidos a lectores de todas las edades». El catálogo de 
la editorial responde, más que a criterios comerciales, al gusto personal y caprichoso 
de los editores y gran parte de lo publicado responde a manifestaciones de la cultura 
popular. Este cuidado proceso hace que sólo sea posible editar 3 títulos por año.»
En ella han publicado autores como Juan Miguel Aguilera, Miguel Calatayud, Ajubel, 
Max o Lluïsot entre otros. El sello editorial 7 Monos hoy en día sigue, pero bastante 
desangelado ya que los protagonistas de esta historia tienen proyectos personales 
muy marcados. 
Portada para El Mono Maltés de 
la editorial valenciana 7 Monos, 
2006. Editorial fundada por 
un grupo de dibujantes que se 
autoeditaban para dar a conocer 
sus trabajos.
Homenaje a José Sanchis en 2011 
en la portada de Camacuc, revista 
bimensual infantil en valenciano 
que se publica desde el año 1984.
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Actualmente los miembros de 7 Monos se dedican al cómic, como Jordi Bayarri que 
sigue con Magia y Acero además de haber creado la editorial Grapa y la Colección 
Científicos, Victor Santos publica para diversas editoriales americanas como Image 
con The Mice Templar o Furious en Dark Horse, actualmente editado por Aleta en Es-
paña, y lleva a cabo un webcómic como Polar, del cual se acaba de firmar un contrato 
para realizar una película. Sergio Córdoba ha trabajado en animación y publicidad. 
Manuel Bartual ha trabajado en El Jueves, tiene su propia editorial ¡Caramba!, ma-
queta para Astiberri, ha dirigido su primer largo y ha fundado Orgullo y Satisfacción 
junto a otros dibujantes que salieron de El Jueves debido al secuestro de portada por 
orden de la editorial. Jesús Huguet se dedica a la ilustración, traductor con Aleta y 
publica en la revista infantil Camacuc. Juan Pedro Quilón ha editado un cómic por 
crowdfunding, Tus decisiones serán tu historia. Joan Marín prepara un proyecto para 
Norma aparte de ser fotógrafo y Manuel Castaño, sin dedicarse exclusivamente al 
cómic, ha publicado últimamente en la revista Caramba, aunque acaba de realizar 
en las redes sociales su primera novela gráfica sobre su vida de dibujante caído, con 
unas 60 páginas en total y todasellas publicadas en redes sociales
Al igual que en Valencia nacía el sello 7 Monos, en Castellón los agitadores culturales 
tenían ganas de hacer cosas, así que por el año 1999 se formó en Castellón un sello que, 
con el nombre de Epicentro, aglutinó a toda una serie de faneditores y autores, muchos 
de ellos alumnos de la Facultad de Bellas Artes de Valencia, así como del colectivo Freaks 
In Black, quienes habían publicado el fanzine Fanzone en Castellón con Álvaro Zarzuela, 
Victor Alós, Joseba Basalo y Otracosa Cómics entre sus componentes. Estos autores 
decidieron que el único camino por el que podían publicar alguno de sus trabajos era 
el de la autoedición, y así nace Epicentro, que coordina a los autores para facilitar la 
búsqueda de imprenta, la distribución de los cómics publicados y su promoción.
Bajo esta cabecera publicaron colectivos de diversas ciudades españolas como 
Aleta, H Studios, Flascinder o Proyecto Sapo, y autores como Veronica Grech y Eva 
Cubero con + de lo mismo (ganadoras del segundo premio de Cómic del certamen 
Valencia Crea 2001), Álvaro Zarzuela y Diego Gisbert con Cuelebre, Pedro Cifuentes 
con Dos piedras cómics y hasta Rubén Fernández con Like a monkey. Otros autores 
que hoy en dia son reconocidos por el público como Ken Niimura, Studio Kosen o 
Guillem March se autoeditaron en Epicentro el cómic titulado Elipsis. También sobre 
el año 2008 publicaron los miembros de Studio Kat el fanzine Ekatzgelion, pero 
en 2009 Epicentro dio por concluida su labor, después de diez años de existencia.
No podemos olvidarnos de una editorial afincada en Valencia, propiedad del vasco 
Joseba Basalo, que desde 2003 está haciendo un camino de profesionalización im-
portantísimo en nuestra comunidad.
Valenciano de adopción, con su trabajo ha demostrado apostar por autores valen-
cianos como Jordi Bayarri, Victor Santos o Juan Pedro Quilón, todos integrantes 
del anteriormente mencionado sello 7 Monos, pero además ha dado un vuelco a la 
edición española con la compra de derechos de series tan importantes como Savage 
Dragon de Erik Larsen o Invencible, de Robert Kirkman y consiguió en 2004 uno de 
los retos más importantes de nuestro país: los derechos de publicación de la editorial 
Bonelli, la italiana donde se publican Tex (donde José Ortiz y Antonio Segura fueron 
unos de sus mayores exponentes), Martin Mystere (algunos números dibujados por 
Zesar Álvarez) o Dylan Dog.
Hoy en día, Aleta Ediciones sigue cosechando títulos de autores tanto nacionales 
como internacionales y le auguramos un futuro brillante.
Como hemos visto hasta ahora, desde el año 2000 hasta más o menos el 2007, la 
mayoría de títulos se publican bajo sellos colectivos o en una editorial como De Po-
Portadas de Trozos y + de lo 
mismo de Verónica Grech para 
la editorial Epicentro en 2003 
y 2001. El segundo cuaderno 
de historietas además contiene 
guiones de Eva Cubero.
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nent, y tenemos autores emergentes o autores clásicos. La pregunta que se nos ocurre 
es dónde se han metido los autores de la denominada Nueva Escuela Valenciana.
Desde el punto de vista de trabajo, los máximos responsables de este nombre han 
realizado durante los comienzos de este siglo la mayor diversidad de trabajos: desde 
profesores como Sento dando clases en Bellas Artes o ESAD o realizando proyectos 
falleros, o haciendo trabajos de ilustración para libros, o trabajando como guionistas 
de programas infantiles como Manel Gimeno, Mique Beltrán haciendo guiones para la 
industria audiovisual, o incluso, en contadas excepciones, han vuelto a coger el lápiz 
y realizar nuevos números de sus personajes como fue Daniel Torres y su Roco Vargas.
Muchos de ellos están actualmente inmersos en la denominada Novela Gráfica, como 
puede ser Sento Llobell con su Médico Novato, del cual en Abril de 2015 ha autoedi-
tado la segunda parte, Atrapado en Belchite, o Mique Beltrán con su nueva novela 
sobre el golpe de estado que ha adelantado en su perfil de redes sociales, mientras 
prepara la reedición de Cleopatra. Esperemos que la obra de Mique vea la luz pronto 
y podamos disfrutar de ella.
Más adelante, veremos como en 2013, después de 13 años sin reunirse todos, según 
Daniel Torres, la Asociación Valenciana del Cómic conseguiría volver a reunir en las 
II Jornadas de Cómic de Valencia, a Sento Llobell, Manel Gimeno, Daniel Torres y 
Mique Beltrán, faltando en la ecuación Micharmut y Calatayud.
Siguiendo con las editoriales que han aparecido estos último años en nuestras tierras, 
no podemos dejarnos a Grafito Editorial, que nace en 2014, con Guillermo Morales 
y Yolanda Dib a la cabeza, que han irrumpido con fuerza dentro del panorama de 
edición comiquera, apostando por autores españoles como Nacho Fernández, Ricardo 
González Vilar o Ricardo Vilbor. Una editorial modesta pero que poco a poco se posi-
ciona dentro del mercado con unos precios muy competitivos y productos muy frescos.
Y también en 2014, nace una nueva editorial de la que un viejo conocido será el editor. 
Nos referimos a Jordi Bayarri y su editorial Grapa!, la cual lucha por devolver a este 
formato el lugar que le corresponde dentro de las estanterías de las tiendas de cómics.
Grapa trabaja con unos proyectos muy interesantes, de calidad y de corta duración. 
Los más reseñables son Los otros superhéroes de José Fonollosa con 5 números y 
Young Ronins de Victor Santos, con también 5 números en la serie.
Por último, el sello de aparición más reciente es Inefable Tebeos, formado por Cesar 
Sebastián, Adrián Bago, Victor Puchalski y René Parra. Algunos coincidieron en el 
cómic colectivo Valentia y desde ahí decidieron unirse. Juntos han creado Obscuro, 
el cómic de terror que sigue la estela de las publicaciones EC. En un futuro próximo, 
publicarán un cómic de superhéroes de un autor norteamericano que será toda una 
sorpresa. Por parte de Bago, se halla realizando una novela gráfica que publicará 
próximamente, René continúa su labor como editor de El Nadir, con el que ha editado 
Las biblias de Tijuana, El arte de Caran d’Ache o Pioneros del cómic, éste último dedicado 
a Doré, Topffer, Petit y Cham, y Victor, acaba de publicar el cómic Kann. 
En el ámbito de los fanzines, en los primeros años del siglo XXI, aparecen 3 fanzines 
que serán el puntal de una nueva generación de autores transgresores, que usarán 
este medio para asentarse en sus estilos.
En 2003 y hasta 2007 aparece bajo el sello colectivo Nuevo Orden, el fanzine EN-
FERMO, ideado en un principio por Alberto Vazquez y Felix Díaz, aglutinará en sus 
8 números a diversos autores como son Jorge Parras, Luis Demano, Lola Lorente, 
Daniel García, Brais, Luci Gutiérrez, Pau Masiques, Iván Brunetti, Carlos Maiques, 
Fermín Solís, Jano, David Rubín, Clara-Tanit, Miguel Porto, Sascha Hommer y Martín 
Romero. Tras varias nominaciones, fue ganador en 2008 del premio al mejor fanzi-
ne en el Salón Internacional del Cómic de Barcelona. En 2006, y ante el inminente 
Chorizos. Atraco a la española. 
esperpéntica historia guionizada 
por Ricardo Vilbor y dibujada 
por Ricar González para Grafito 
Editorial en 2015.
Página de Atrapado en Belchite, 
obra autoeditada por Sento 
Llobell en 2015. Segunda parte 
de la trilogía de Un médico novato 
basada en la obra No se fusila en 




fin de Enfermo, nace el fanzine Argh!, un fanzine con una fuerza brutal, tanto en la 
temática como en los trazos de cada autor. Además, cada número está realizado en 
dos colores. Actualmente han llegado al número 7, pero eso fue en 2012.
Los creadores de esta idea son Elfelix y Jorge Parras. En palabras de Elfelix en una 
entrevista para Entrecómics: «Nuestra intención era crear un espacio digno donde 
nosotros mismos y otros autores tuviéramos la posibilidad de expresarnos libremente 
y cobrar por ello. En este aspecto no nos ha ido tan bien, y los asuntos económicos 
se nos dan bastante mal (buscar subvenciones, contratar publicidad, la propia con-
tabilidad…) así que sólo pagamos 30€ por página, pero bastante tarde, y abusando 
un poco de la confianza y amistad que nos une a prácticamente todos los autores. La 
diferencia principal creemos que radica en la intención, y es que nosotros queremos 
lucrarnos con Argh!, hacer de ello algo rentable. Los fanzines son algo que se hace por 
amor al arte básicamente, no esperas de ello una remuneración o rentabilidad. Esto 
no quiere decir que Argh! no lo hagamos con esmero y cariño, que lo hay también y 
en grandes cantidades, y claro que disfrutamos haciéndolo, pero nos gustaría llegar 
a más público, asentarlo bien y hacer de él una empresa. Que lo alcancemos, es otra 
cosa. Una vez leí de alguien «cuando empiezas a buscar publicidad para hacer tu 
fanzine, lo tuyo ya no es un fanzine, esperas de él algo más». Se me quedó grabadita, 
y creo que quien lo dijo tiene bastante razón.»
Otro fanzine importante dentro de nuestra comunidad es USTED, de Estéban Hernán-
dez, licenciado en Bellas Artes en valencia, comienza a publicar este fanzine en 2003.
Hoy en día lleva publicados 8 números y continúa sin ninguna duda engrosando de 
calidad el panorama fanzinero español. Como curiosidad hay que remarcar que los 
2 primeros volúmenes de esta obra son en solitario, y después va alternando según 
el autor cree conveniente.
Lo realmente grandioso es que Esteban se rodea de autores de renombre como 
pueden ser: Albert Monteys, Paco Alcázar, Puño, Carlos Maiques, Carlos Vermut, 
FermínSolís o David Rubín.
Esteban Hernández ganaría el III Premio Internacional de Novela Gráfica Fnac/Sins 
Entido con la obra ¡Pintor!, por la originalidad de la historia y su particular estilo 
gráfico. Hoy día, Esteban no deja de sorprendernos y edita fanzines en diferentes 
formatos y cada vez más personales.
Además, dentro del panorama fanzinero no podemos dejar de nombrar El Tenderete, 
festival de autoedición que incluye ilustración, cómic, música, todo lo que permite la 
Portada de Paco Roca para el 
album Arrugas de la editorial 
Astiberri en 2007.
Fotografía con diferentes premios 
expuestos en la exposición Un 
siglo de tebeos 2013. Goya a 
mejor película de animación por 
Arrugas, medalla de oro de las 
Bellas Artes otorgada por primera 
vez a un dibujante de cómics la 
cual recayó en Miguel Quesada, 
premio Eisner otorgado a 
Salvador Larroca por Ironman y el 
Gran Premio del Salón de Cómic 
de Barcelona en representación 
de todos los que lo ganaron.
Portada de Jorge Parras para el 
fanzine Argh! de la editorial Pure 
Basure en julio de 2012.
94
cultura. Festival itinerante dentro de la ciudad de Valencia que ya va por su 8 edición 
y claramente ha calado hondo en el panorama cultural. En palabras de Miguel Ángel 
Giner Bou, presidente de APIV: «Hay mucho movimiento de fanzine en Valencia y en 
toda España. Hay una generación de jóvenes de menos de 30 años de los cuales mu-
chos han salido de todas estas escuelas y masters que se están haciendo. El hecho de 
que tú lances al mercado todos los años 100 personas que en España han estudiado 
ilustración hace que eso derive en fanzines y en inquietudes de autoedición, de hecho 
del Máster todos los años me salen un fanzine o dos.
100 grados y Arrós Negre fueron el primer año y después Hits with Tits. Todos los años 
se juntan para sacar fanzines, es lógico, se junta gente joven, además hay unos sitios 
donde luego los pueden vender como son el Tenderete y Graff y es evidente que todo 
eso hace que haya movimiento.»
En el año 2007, se van a producir dos hechos que cambiarán el panorama valenciano 
de publicación:
En Marzo de ese año se publica en Francia la obra Rides, de Paco Roca, que original-
mente y en español, llevará el nombre de Arrugas. 
Todo lo que digamos de lo que pasó a continuación es conocido, pero para los no 
iniciados realizaremos un resumen. El cómic, o novela gráfica como se ha acuñado 
a este tipo de publicaciones que no tienen restricción de espacio o tema, narra la 
historia de Emilio, un anciano que descubriremos que tiene Alzheimer y veremos su 
deterioro acompañado de su amigo Miguel.
Arrugas se ha traducido a once idiomas, incluyendo japonés y coreano. En 2008 
Paco se lleva el Premio Nacional de Cómic y encumbra al valenciano a los laureles 
del tebeo patrio.
En 2011 se consigue realizar la película con el mismo nombre, de manos de Ángel 
de la Cruz, Manuel Cristobal, Ignacio Ferreras y el mismísimo Paco Roca, alzándose 
en 2012 con no uno, sino dos Goyas de la Academia, siendo la primera vez en la 
historia que una película de animación se alza con el Goya al Mejor Guión Adaptado 
lidiando en la puja con Iciar Bollaín, Pedro Almódovar o Benito Zambrano. Esa noche 
de Febrero todos los lectores de cómics del país lanzamos un grito mientras Belén 
Rueda le entregaba el Goya a Paco.
Portadas dibujadas por 
Salvador Larroca para X-trem 
X-men, Spiderman Dinastia 
de M e IronMan. Por el cómic 
Las 5 pesadillas de IronMan, 
Salvador consiguió el Premio 
Eisner, el mayor reconocimiento 
internacional del cómic. Como 
curiosidad, la portada de 
Spiderman, está coloreada por 
Paco Roca.
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 A partir de ahí, la carrera de Paco Roca ha estado marcada por el éxito de Arrugas, 
dando incluso conferencias en seminarios sobre la enfermedad en la que versa su 
obra. Pero Paco no se detuvo en un éxito y a raíz de él, siguió trabajando.
Después de publicar Arrugas, publicó Las Calles de Arena, obra que no tendría el mis-
mo reconocimiento, y en la cual trataría un mundo fantástico donde el protagonista 
de la historia se perdía en un barrio y era incapaz de encontrar la salida, conociendo 
en su viaje a los más variopintos personajes. Una obra muy al estilo de Alicia en el 
País de las Maravillas de Lewis Carroll.
Pero el reconocimiento, que nunca le abandonó, volvió con la obra El Invierno del 
Dibujante, donde nos cuenta la historia de cómo cinco autores de Bruguera deciden 
abandonar la editorial por los contratos abusivos que tenían y formar la revista Tio 
Vivo, en la que sería posiblemente la primera vez que los dibujantes decidían luchar 
por sus derechos. Esta obra le valió a Paco los premios al mejor guión de autor es-
pañol del 2011 en el XXVI Salón Internacional del Cómic de Barcelona y el Premio a 
la mejor obra de autor español.
Pero la carrera de Paco sigue imparable, siendo un autor prolífico en publicidad, 
eventos de carácter social, participando en periódicos con historietas de actualidad y 
crítica social (que luego fueron recopiladas en dos volumenes: Memorias de un hombre 
en pijama y Andanzas de un hombre en pijama) e incluso llegando a diseñar una Falla.
En 2013 Paco publica su obra más ambiciosa, Los surcos del Azar, donde nos cuenta 
la historia de La Nueve, compañía formada en su mayoría por españoles desterrados 
después de la Guerra Civil española y que liberaron París de la dominación nazi.
Y si Paco Roca es un punto clave en esta primera mitad de lo que llevamos de siglo, 
el otro punto clave será Salvador Larroca, y es que el valenciano ha llegado a ocupar 
la posición de arquitecto del Universo Marvel, representando por tanto una de las 
figuras más importantes en USA.
Su andadura en Marvel se inicia en la filial Marvel UK y, al desaparecer esta, se hará 
cargo del personaje Ghost Rider, y es que Salva ya ha demostrado que es un autor 
con buenos plazos de entrega y por supuesto, genial en el trazo.
De ahí salta a los 4 Fantásticos con guión de Chris Claremont, para finalmente ha-
cerse cargo de los X-Men en varias de sus vertientes.
Como curiosidad hay que nombrar que una historia de estos superhéroes sucede 
en Valencia, concretamente el número 1 de Xtreme X-men, con guiones de Chris Cla-
remont, donde Salvador Larroca destrozaba la Ciudad de las Artes y las Ciencias.
El propio guionista, cuando vino al Salón de Cómic de Barcelona, vino a Valencia con 
Salvador, y de esta visita surgió el hecho de que la historia ocurriese en Valencia.
En 2008 le llega el encargo de Iron Man, y encumbra de nuevo al caballero de 
armadura dorada-carmesí a niveles que parecían imposibles de igualar, recibiendo 
en 2009 el Premio Eisner junto a Matt Fraction, el máximo reconocimiento a nivel 
mundial en el mundo del cómic.
Actualmente, Salvador Larroca se centra en el proyecto del cómic Vader, de Star Wars.
En el ámbito educativo, Valencia siempre se ha caracterizado por apostar por los 
creadores, recordemos que contamos con la Facultad de Bellas Artes y la Escuela 
de Artes y Oficios. En 1999, esta última debe hacer frente a un cambio estructural, y 
es que con la nueva ley de enseñanza la Escuela de Artes y Oficios de Valencia tuvo 
que afrontar el reto de asumir la formación de diseñadores con una titulación que, 
en la nueva Ley, quedaba al margen de toda homologación académica y privada de 
la capacidad de renovar oficialmente sus enseñanzas.
Así, cuando se cumplían 150 años de la Escuela de Artes y Oficios, esta tuvo el com-
promiso del Conseller de Educación de la Generalitat Valenciana, que anunció la 
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inmediata implantación en Valencia de los Estudios Superiores de Diseño. En efecto, 
con la publicación de la L.O.G.S.E en 1990 y de la legislación relativa a los Estudios 
Superiores de Diseño en 1999, se define un nuevo marco en la regulación de estas 
enseñanzas y se implanta la EASD (Escola D’art i Superior de Disseny de Valencia)
Además, en 2011 la Escuela de Ilustración ESAT inicia sus actividades con una serie de 
cursos y talleres cuya finalidad es por una parte, resolver de forma sencilla muchos de 
los problemas técnicos de los profesionales de la ilustración y, por otra, ofrecer a los 
recién llegados al medio los conocimientos necesarios para convertirse en profesionales. 
Gracias a autores como: Carlos Ortin, Miguel Àngel Giner Bou y Sento LLobell que serán 
profesores y a otros como Javier Olivares, Noemí Villamuza, Paco Roca, Álvaro Pons, Javier 
Sáez Castán, Horacio Altuna y Alberto Gamón que ayudarán, estos estudiantes tendrán 
una formación excelente y profesional, uno de los pilares básicos de cualquier estudio.
Como estáis leyendo, Valencia está disfrutando en este nuevo siglo un renacer cul-
tural en cuanto a Ilustración y Cómic se refiere.
La Asociación Profesional de Ilustradores de Valencia (APIV), bajo la presidencia de 
Miguel Ángel Giner Bou, tuvo el difícil reto de resurgir. Al final de los 90 y principios 
del 2000 se había conseguido que la Asociación estuviera muy presente y tuviera 
mucha repercusión en los medios, tanto en Valencia como incluso en España, pero la 
crisis creó un corte en las ayudas, en el interés, y eso afectó mucho a la Asociación 
y a toda la gente que quería hacer cosas.
Pero en 2010 llegaría lo que parecía la definitiva fiesta del cómic. Junto a la Mostra
de Cine, se destinaba cierta dotación económica a crear la Mostra Cómic de Valencia.
Contaría con dos ediciones, con carteles de Mariscal y Paco Roca, celebradas en la
calle Ruzafa de Valencia, donde se celebraba la Mostra de Cinema en los Cines Lys
Debido al presupuesto que tenía, se contó en las dos participaciones con autores de 
la altura de Dave McKean, Max, Purita Campos, Albert Monteys, Miguel Gallardo, 
Paco Roca, Pascual Ferry, Salvador Larroca, Altarriba, Kim, Joaquín Reyes, Michael 
Lark o Mark Buckingham, Juan Díaz Canales, Miguel Noguera, Enrique Vegas, José 
Fonollosa, Rubén Fernández, Judas Arrieta, Mireia Pérez, y más.
Fotografías de la exposición Un 
Siglo de Tebeos de 2013 en San 
Miguel de los Reyes con Emilio 
Frejo hijo, Alberto Marcet, Arturo 
Rojas de la Cámara, Miguel 
Quesada y Jose Ortiz.
Misma exposición con la 
Consellera de Cultura Mª José 
Catalá, el dibujante José Ortiz 
y Gonzalo Torres, uno de los 
comisarios de la exposición.
Boceto de Paco Roca para la II 
Mostra de Cómic de Valencia.
Inauguración de la exposición 
Un Siglo de Tebeos de 2014 en 
el Centro del Carmen de Valencia 
con Javier Gay, Zesar, Sebas Gil, 
Gonzalo Torres, Carlos Ciurana, 
Alberto Marcet, Manuel Benet, 
Ricardo Engra, Rafael Boluda, 
Rafael Ripoll (Secretario General 
de Cultura y Deportes), Marta 
Alonso (Directora General 
de Cultura), Antonio Peña 
y Charo Tamarit.
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Además, contaba con unas casetas a modo de stands donde las tiendas de cómic de
Valencia podían posicionarse, lo cual dotaba al evento de un aire salonero del que
tantas ganas tenían los aficionados valencianos.
Pero al finalizar esta segunda edición, recibimos la triste noticia de que la Mostra 
Cómic, al ser cancelada Mostra Cinema, y depender de ella, queda cancelada, y 
Valencia volvería al desierto de propuestas comiqueras de tipo salón.
En ese momento, 7 aficionados de Valencia, amantes de los tebeos de todas las épo-
cas, de los autores y de sus historias, deciden que pueden unirse en una asociación 
y realizar lo impensable. Nace así la Asociación Valenciana del Cómic ASOVALCOM. 
Sin ningún tipo de ayuda, sólo con su ilusión y gracias a los autores, más que autores 
amigos, valencianos, se consigue poner en marcha las I Jornadas de Cómic de Va-
lencia, presentándose en la librería Imágenes con una Exposición sobre Zombies de 
autores valencianos como eran Paco Roca, Salvador Larroca, Rafa Fonteriz, y otros 
como Charlie Adlard y su Walking Dead.
Además esta primera edición contará con autores de la Escuela Valenciana como son
José Lanzón y Arturo Rojas de la Cámara, autores de la Nueva Escuela Valenciana 
como Sento Llobell, una exposición de la ganadora del Premio Fnac-Sins Entido, 
Mireia Perez, y culminando con la presentación en Valencia del Goya de Paco Roca.
Estas I Jornadas se gestaron con muchísimo cariño y respeto, y sembraron un germen 
que recorrería la ciudad de Valencia, dinamizando los eventos y presentaciones en la 
misma. El objetivo de estas Jornadas era hacer que en Valencia hubiese algún evento 
que perdurase, que no estuviera sujeto a ningún gran presupuesto que en cualquier 
momento pudiera hacer que desapareciese, pero además, que fuesen diferentes, 
con charlas con editores, clases magistrales, encuentros con autores, talleres con 
niños, exposiciones, etc.
Quien escribe este texto, es uno de los miembros directivos de esta Asociación, y cuan-
do en ese mes de Mayo de 2012, después del subidón de adrenalina que nos aportó 
este evento, empezó a recapacitar sobre lo que se había conseguido, los miembros 
directivos, decidimos que había sido un éxito, y que algo tan bonito no podía perderse.
Portada de José Fonollosa para 
Los Muertos Revivientes de Dolmen 
editorial en 2012. Además de 
sus cómics sobre gatos, es un 
enamorado del cine y las series, y 
siempre que puede realiza algún 
cómic basado en ellas como estos 
Revivientes o Los Vengatas.
Portada de Rafa Fonteriz para 
la reedición de El Capitán Trueno 
de Ediciones B en 2006. Para 
los fans del Capitán Trueno, 
esta colección tuvo unas de 
las mejores portadas jamás 
realizadas y en el blog de la 
asociación de amigos del Capitán 
Trueno, así lo hacían saber.
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Así que nos pusimos manos a la obra y decidimos que habría que subir el nivel de cada 
jornada y después de estas primeras Jornadas, la Asociación se afianza en su defensa 
del cómic consiguiendo que se realice en las II Jornadas del Cómic de Valencia la Ex-
posición Un Siglo de Tebeos, donde en la Sala Capitular de San Miguel de los Reyes 
(Biblioteca Valenciana), marco incomparable donde los haya, se muestra durante 6 
meses ante 6000 personas, la historia del tebeo valenciano, mostrando incluso la 
considerada primera historieta: Viaje al País del Amor, llegando hasta nuestros días.
En el acto de inauguración además, se rindió homenaje a los autores clásicos, algo 
que desde hace tiempo se debería haber hecho en nuestras tierras: José Ortiz, Arturo 
Rojas de la Cámara, Miguel Quesada, Alberto Marcet, Zesar, Enrique Cerdán, y a 
los familiares de los recientemente fallecidos José Lanzón y Emilio Frejo, estando 
presentes la Consellera de Cultura Doña María José Catalá y la Directora General de 
Cultura Doña Marta Alonso. 
Como no podía ser de otra manera, esta exposición llevaba implícito una carga edu-
cativa muy importante, siendo fomentada su visita y su participación en los talleres 
creados ex profeso, a un gran número de colegios y asociaciones.
Durante estas II Jornadas también la Filmoteca Valenciana se implicó y se hicieron 
los pases de las películas: Arrugas, Persépolis, Ralf Köning rey de los cómics y Crosswob 
Año Uno.
Lo que ASOVALCOM ha conseguido en su trayectoria, hacía años que no se igualaba, 
ya que Valencia estaba muy falta de este tipo de eventos dedicados a acercar los 
tebeos a los potenciales lectores, al público de a pie, alejados de las presiones de 
instituciones o la crítica y realizándose con todo el cariño que sólo los aficionados 
saben volcar en estos proyectos, pero además, intentando profesionalizarse un poco 
más a cada paso que se da.
Con una calidad cada vez mayor, durante las II y III Jornadas se han tenido auto-
res tan reconocidos como: David Rubín, Juanjo Saez, Salvador Larroca, Miguelanxo 
Prado, Enrique Corominas, Fernando Dagnino, Jordi Tarragona, Iban Coello, Carlos 
Azagra, etc.
En definitiva, cada año se ha trabajado por conseguir lo mejor de los mejor: Premios 
Nacionales de Cómic, Finalistas de los Premios Nacionales de Cómic y por supuesto 
sin olvidar a los que están empezando y serán reconocidos en el futuro como grandes 
autores, a los ganadores del Premio del Salón de Barcelona a Autor Revelación como 
son Lola Lorente, Oriol Hernandez y Clara Soriano
Cabe destacar, como dentro de las II Jornadas tuvo lugar uno de los encuentros más 
esperados por todos los aficionados valencianos, y es que después de un tiempo 
considerable, los autores de la denominada Nueva Escuela Valenciana como son 
Sento Llobell, Mique Beltrán, Manel Gimeno y Daniel Torres volvían a juntarse para 
darnos una charla sobre lo que fue ese periodo de sus vidas. 
En el momento en que la puerta se abrió y los cuatro autores entraron al salón donde 
se celebraba la charla, el público que allí había no pudo más que empezar a alzar la 
voz y desear que empezase la charla.
En las III Jornadas de Cómic de Valencia, se vivieron tres momentos muy gratificantes.
Era la primera vez que la organización salía del lugar habitual y se realizaba la clase 
magistral de ese año, impartida por Salvador Larroca, en Las Naves. La sala se quedó 
pequeña y hubo que colgar el cartel de aforo completo.
Ya por la tarde, la Asociación junto con Intermón Oxfam, realizó la presentación de 
Viñetas de Vida, un gran proyecto que ha llevado a los mejores autores españoles 
por los países donde Intermón tiene proyectos para que narren sus vivencias en 
primera persona.
Las Aventuras de Tom Vol. 1  
de Daniel Torres para Norma 
Editorial en 2000. El simpático 
dinosaurio protagonizó incluso 
una serie de dibujos animados 
para televisión.
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Y el día grande de las Jornadas, el domingo, tuvo lugar un momento muy emotivo 
cuando el Premio Nacional Miguelanxo Prado, expresó públicamente su gratitud a 
los aficionados que de forma desinteresada y a base de un gran esfuerzo personal 
hayan hecho realidad este proyecto tan bonito. Sin duda uno de los momentos más 
emocionantes que los que organizamos estas Jornadas hemos vivido y que aún nos 
ponen la piel de gallina.
Mientras se presenta este libro, se están llevando a cabo lo que son las IV Jornadas 
de Cómic de Valencia, a falta de una sola edición más para igualar el primer Salón 
de cómic que hubo en España: el Salón Nacional del Cómic y la Ilustración Valencia.
En cuanto a eventos se refiere, no podemos dejar de hablar de un evento modesto 
pero que ha revolucionado el panorama español: el día del Cómic Gratis. En Mayo de 
2010, Ricardo Rodríguez, por esa época dependiente de Imágenes Cómic, decide poner 
en marcha esta iniciativa que se lleva realizando en USA desde hace mucho tiempo.
Cada edición son más las editoriales y librerías especializadas que se unen a esta 
iniciativa que se ha convertido en imprescindible dentro de nuestra geografía.
Además durante las dos últimas ediciones realizadas en Valencia, se han llevado a 
cabo conjuntamente las Valencia Webcómicón donde autores de webcómic, normal-
mente poco representados en las firmas o eventos, pudieron estar por fín presentes. 
(En este libro encontraréis un artículo dedicado al webcómic valenciano, en nuestra 
opinión más representativo).
Y si de actividades se trata, no sólo hay presentaciones y eventos también tenemos 
las exposiciones, y últimamente de estas tenemos muchísimas.
Si hay dos figuras que han realizado exposiciones sobre cómics en Valencia, esos son 
APIV (Asociación Profesional de Ilustradores de Valencia) y MacDiego.
En estos últimos años, APIV se ha caracterizado por exposiciones colectivas e indi-
viduales de calidad, como pueden ser la que en el año 2000 se llevó a cabo: Cine 
de Papel en el Centro Cultural Bancaja, sobre carteles «recreados» por artistas de la 
Asociación con sus películas españolas favoritas de cualquier época. La exposición 
de originales que forman parte de Viaje a Bosnia, un cuaderno de viajes que Sento 
Llobell realizó contando su experiencia como voluntario en la antigua Yugoslavia, 
acompañado de cuatro amigos en un viejo Land Rover al que llamaban El Lute, la 
exposición Aventura de papel, donde participan cien de sus socios, que quiere rendirle 
tributo a la literatura de aventuras, que ha sido siempre una fuente inagotable de 
inspiración vital para jóvenes y adultos o la exposición Líneas Comprometidas, donde 
56 autores de la asociación han aportado su visión particular sobre la cultura, política 
o medio ambiente en tiempos de crisis como los que estamos viviendo. A partir de 
una frase célebre, los ilustradores han creado su obra grafica.
Estas son muestras del buen hacer que tiene APIV y del trabajo que realiza para 
fomentar el mundo del cómic y la ilustración.
Además, APIV ha realizado actividades culturales como fueron las Jornadas sobre Ilus-
tración Gráfica que se celebraron en el MuVIM de Valencia. Su objetivo era realizar un 
debate en torno al amplio mundo de la ilustración y sus lenguajes gráficos con autores 
como Miguel Calatayud, Kim o Carlos Ortín, y últimamente, para revalorizar más aún 
el mundo de la Ilustración en Valencia, se realizan las Tertulias de APIV, donde con 
una muy buena periodicidad, los socios y público asistente se reúnen y charlan abier-
tamente sobre el tema a tratar, con resultados muy esperanzadores para la ciudad. 
Como hemos dicho, además de APIV, las mejores exposiciones de Valencia han sido 
realizadas por al agitador cultural Mac Diego, realizando la exposición retrospectiva 
sobre la obra de Paco Roca en el MuVIM, una exposición que será recordada porque 
consiguió el mayor número de visitas nunca antes conseguida.
Djinn, la favorita dibujada por Ana 
Miralles y guión de Jean Dufaux, 
serie editada por Dargaud en 
2001. Una historia llena de 
seducción y sensualidad, donde 
una mujer busca a través de su 
memoria sus orígenes.
Portada alternativa de GOG, 
personajes de Juan Miguel 
Aguilera y Paco Roca editado por 
La Cúpula en el año 2000. Una 
aventura en mundos virtuales, 
siguiendo la estela de su anterior 
serie Road Cartoons.
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Realizó además la expo Harto de Sexo, donde mientras se realizaba el Festival de 
Cine Erótico en Valencia, Diego conseguía que los autores valencianos expusieran 
sus inicios en el mundo del erotismo en el cómic.
Hoy en día con las exposiciones Diarios de Ruta (sobre la obra Los Surcos del Azar de 
Paco Roca) y Exiliados Ilustrados sigue cosechando éxitos sin parangón.
Mención especial merece el trabajo realizado por Sven Bala, o Enrique Díaz que es 
su nombre real. Sven ha creado un documental que reflexiona sobre la historia del 
cómic valenciano y lo más importante, sobre sus autores: Herois del Tebeo Valenciano
El documental de una hora de duración ha sido realizado y producido íntegramente 
por él mismo y consta de más de 30 entrevistas a los protagonistas de las historias.
Para ir terminando este capítulo dedicado al nuevo siglo, vamos a realizar un viaje, 
corto para no aburrir, entre los proyectos de nuestros autores más reconocidos.
Una de las parejas que más ha currado por el mundo del cómic ha sido la formada 
por Miguel Ángel Giner Bou y Cristina Durán, que han conseguido ser finalistas dos 
veces del Premio Nacional del Cómic con sus dos novelas gráficas Una posibilidad 
entre mil y La máquina de Efrén, en 2009 y 2012 respectivamente. Además han 
trabajado muy activamente en educación realizando el cómic Pillada por ti, sobre 
violencia de género, o el Siglo de Oro Valenciano, publicado por la Biblioteca Valen-
ciana Nicolas Primitiu.
En el último periodo de lo que llevamos de siglo, han publicado en la novela gráfica 
coral Viñetas de vida de Intermón Oxfam y acaban de publicar en abil de 2015 su 
última novela Cuando no sabes qué decir.
Rafa Fonteriz, autor de los años 90, no ha estado quieto precisamente, y poco a poco 
sin hacer ruido ha realizado dos novelas gráficas como Avatar y El lado oscuro, donde 
en este último realiza un ejercicio de estilos y técnicas diferentes, haciendo de este 
tebeo un objeto de culto. Además para el mercado francés está realizando en estos 
momentos el proyecto El mejor trabajo del mundo, una historia de 3 volúmenes que 
mezcla reality televisivo, con fantasmas del pasado e incluso nazis.
Un trabajador incansable de los cómics es el autor albaceteño afincado en Valencia, 
y ya valenciano de adopción, Sergio Bleda, que ha visto incrementada su producción 
de manera exponencial estos años.
Muy cómodo con el tipo francés a la hora de publicar, en nuestro país podemos 
destacar la publicación de los volúmenes Duermete niña en 2003, Bloody Winter en 
2005, la saga de 3 volumenes La Conjura de cada miércoles en 2006, Dolls Killer en 
2011 y actualmente, aunque no ha llegado a nuestras tierras, se haya inmerso en la 
creación del segundo volumen de NSA, para la editorial francesa Casterman. 
Un gran amigo de Sergio es Francisco Ruizge, otro autor muy aclamado en Frnacia, 
aunque también ha publicado estos años en España la saga de Luxley y la novela 
gráfica Eloísa y Napoleón en 2012, un precioso cómic sobre amar y ser amado.
Uno de los autores más queridos por los lectores de las revistas como Besame Mu-
cho o Cairo, o el cómic Opium, es Ramón Marcos, que de sus viñetas en la revista 
pasó a dibujar los carteles de Barraca o Puzzle, entre otras discotecas e incluso a 
diseñar el muñeco de esta última. Pues bien, en los últimos años ha vuelto al mun-
do del cómic con una fuerza increíble y entre sus publicaciones más destacadas 
tenemos Las Aventuras de Silvana, la hija del explorador en 2010 y Vida de Madre 1 
y 2, donde relata la vida diaria de una familia normal de 4 miembros, en 2013 y 
2015 respectivamente.
También tenemos a Max Vento, que ha publicado sus 3 volúmenes de Actor Aspiran-
te, acabando en 2014 con la publicación del Actor Aspirante Integral, añadiendo 3 
historias más.
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Por otro lado, hemos de hablar del plantel de dibujantes valencianos que han traba-
jado para El Jueves estos años: Lalo Kubala con su Palmiro Capón y su crítica política, 
Rubén Fernández con Federik Freak y 24 horas con…, Pallarés con Baldomero y 4º ESO 
y las últimas incorporaciones como pueden ser Raúl Salazar o Juanjo Cuerda quien 
actualmente forma parte del consejo de redacción.
Un proyecto que ha llamado mucho la atención en estos últimos años, fue la pu-
blicación en 2012 del álbum colectivo Valentia, donde 36 autores, entre noveles y 
profesionales, coordinados por Santiago Selvi Nacher, creaban una obra homenaje 
a la ciudad de Valencia.
Esta obra contaba con autores como Daniel Torres, que se encargó de la portada, 
Sento Llobell, quien diseñó las guardas, Paco Roca, Rafa Fonteriz, Victor Santos, 
etc, que compartían cartel con autores como Cesar Sebastián o Adrián Bago, quie-
nes después comenzarían proyectos editoriales propios, siendo este cómic coral, 
lanzadera para muchos de ellos. Pero, una cosa, ¿no están representadas nuestras 
autoras en esta breve lista?, pues sí. Nuestras féminas en el ámbito del cómic tam-
poco se han estado quietas. Además de Cristina Durán, que ya hemos visto que no 
ha parado, entre nuestras filas tenemos a Lola Lorente, ganadora de una beca para 
estudiar en el Maison de Auteurs de Angulema gracias a la beca AlhóndigaKomik, 
y que en 2012 ganó el Premio Autor Revelación en el Salón del Cómic de Barcelona 
por Sangre de mi sangre.
Otra de las autoras con un futuro brillante es Mireia Pérez, ganadora del Premio 
Fnac- Sins Entido 2011 por su novela gráfica La muchacha salvaje, y que actualmente 
se halla en el proceso creativo de Una zorra de 7 tetas para Caramba.
Una autora alicantina que trabaja para el medio del manga es Enkaru, quien bajo el sello 
de Nowevolution, ha publicado los dos primeros volúmenes de Trisquel. Un gran ejemplo 
para muchas aficionadas al manga en nuestra tierra, ya que aquí gracias al fenómeno 
Dragon Ball en la televisión autonómica tanto valenciana como catalana, la comuni-
dad se convirtió en un hervidero de seguidores de este estilo, y esto ha llegado hasta 
nuestros días y cada vez son más las jóvenes que empiezan a dibujar con este estilo.
Portada de Daniel Torres para 
el album recopilatorio Valentia 
de Norma Editorial en 2013. 
Es el lanzamiento al mundo 
editorial para muchos autores 
noveles valencianos que se 
verán amparados por autores 
veteranos.
Página de Lydia Sánchez para 
Valentia. Dentro de las nuevas 
autoras, Lydia Sánchez es una 
de las que más éxitos está 
cosechando, sobre todo a nivel de 
ilustradora para libros de texto.
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También tenemos a Maria Herreros, ilustradora, qué desde que comenzó su carrera 
en 2012 va poco a poco pero con pies de plomo, haciendo que cada paso sea un 
trabajo profesional con un estilo muy personal. Podemos destacar su trabajo en los 
cómics colectivos Enjambre y Todas Putas, los dos de 2014.
Lydia Sánchez, es otra ilustradora que también ha realizado algún trabajo en cómic 
como son los álbumes colectivos Enjambre y Valentia.
Y para finalizar esta pequeña lista no podíamos olvidarnos de una autora que está 
cosechando un éxito atroz este último año. Nos referimos sin duda a Ana Oncina, 
creadora de Croqueta y Empanadilla los cuales se han convertido en un fenómeno de 
masas. Historias del día a día pero bajo el prisma de esta simpática pareja, donde 
no faltan las grandes dosis de humor y amor a partes iguales.
Y antes que ellas, pisando fuerte y haciendo lo que más le gusta, Ana Miralles, la 
profesional del cómic por excelencia. Suyas son las obras Djin, Wáluk o Eva Medusa. 
La pionera que editó en las más famosas revistas de la época como Cairo o Madriz, 
las más reconocida por los aficionados de todo el mundo y que trabajó mano a mano 
con uno de nuestros más queridos guionistas: Antonio Segura.
A todas nuestras autoras, les auguramos un futuro brillante y esperamos poder dis-
frutar de sus obras muchísimo tiempo. 
Y para finalizar este repaso del comienzo de siglo, si de una publicación de cómic 
valenciana por excelencia tuviésemos que hablar, sería sin duda Camacuc. Desde 
1984, estandarte del cómic valenciano y llena de pasatiempos, cuentos, etc, resiste 
el paso de los años aunque con muchas batallas a sus espaldas.
Después de la época dorada en la cual se llegaban a imprimir unos 24000 ejem-
plares, en el siglo XXI nos encontramos con una tirada de unos 2000 ejemplares de 
periodicidad bimestral.
En el año 2002, el gobierno del Valle de Arán, propone a Camacuc hacer una edición 
en aranés, lo cual se mantiene hasta la actualidad, y gracias a ello, los subscripto-
res llegan a los 1500, pudiendo por tanto, mantener la publicación, y por supuesto 
durante este tiempo seguirán los ilustradores y artistas valencianos como son Este-
ban Hernández, Miguel Ángel Giner Bou, Manel Gimeno, Burguitos, Jesús Huguet, 
Fonollosa y un largo etcétera.
Por tanto y gracias a esta ayuda, se mantiene una apuesta por la cultura y la edu-
cación de los niños en lengua valenciana que sobrevive en estos años tan difíciles.
Portada de Ana Oncina para 
Croqueta y Empanadilla de 
Ediciones La Cúpula en 2015. 
Ana realiza esta historia de 
humor blanco sobre las relaciones 
de pareja y va ya por su séptima 
edición.
Cartel de José Fonollosa para el 
documental de Sven Bala, Herois 
del Tebeo Valencià. Los personajes 
del imaginario del cómic 
valenciano se acercan a ver al 







¿Cómo apareciste en este mundillo?¿Alguien te descubrió 
o animó?
Aparecer creo que aún no he terminado de aparecer, soy más 
bien un ente ectoplasmático que mendiga atención a cambio 
de unas cuantas viñetas. Pero vamos, la persona que más me 
ha animado (y sobre todo en los momentos más duros que son 
al empezar) fue Sergio Bleda, el primer profesional del tebeo 
que conocí y con el que mantengo una muy buena relación. 
Recuerdo que le escribí porque leí su Bloody Winter. Tengo 
un buen amigo que se apellida Pollock, que es el apellido de 
la prota del tebeo, le regalé un dibujo de la susodicha para 
su cumple, entonces me armé de valor y le envié un mail a 
Sergio con la foto del dibu. Quedamos una semana después 
y me regaló un dibujo flipante original y dedicado. ¡Excelsior! 
También he tenido suerte con mi familia que no les importó 
que abandonará la idea de estudiar arquitectura para intentar 
dedicarme a ésto. Al revés, me animaron mucho.
¿Cuándo empezaste a ganar dinero y pensaste que podrías 
vivir de esto?
La pasta llegó cuando empecé a colaborar mensualmente en 
el KissComix. Sergio Bleda (again) me animó a presentarme, 
yo estaba en primero de Bellas Artes y no confiaba mucho en 
mí (bueno, ahora tampoco) pero él consiguió que me lanzara. 
Preparé una historieta de 4 páginas, llamé a La Cúpula para 
concertar una cita, cogí un tren Valencia-Barcelona y me pre-
senté en la primera editorial de tebeos que visitaba...¡La que 
publicaba a Robert Crumb! Allí conocí a Emilio, una persona 
encantadora y el mejor editor que he tenido, siempre es un 
gustazo trabajar con él, me dio las reglas de estilo de la re-
vista (pollas con venas y todo muy húmedo) y me dijo que me 
publicaba la historieta en el siguiente número. Esa noche me 
emborraché pero bien.
¿Siempre quisiste ser dibujante de tebeos o la ilustración 
te llamaba más la atención?
Siempre tebeos. No me considero un buen dibujante pero ten-
go algo de ojo para narrar y contar cosas. De todas formas soy 
muy puñetero conmigo mismo y continuamente me pongo a 
prueba, cambio mucho de estilo y de materiales. Intento suplir 
como puedo lo poco que confío en mis habilidades. 
¿Das más importancia a la composición y la narración o a 
la técnica, el estilo y la representación?
Depende de la historia. Hay historias que me piden hacer más 
transparente el dibujo y que sea la narrativa la que mande. En 
cambio hay otras que son muy visuales y te debes centrar en 
el dibujo en detrimento de una narrativa más «experimental». 
De todas formas ambas formas de representar van íntimamen-
te ligadas. Tanto Chris Ware como Alan Davis (por poner un 
par de ejemplos antagónicos) hacen un estudio muy concreto 
de la narrativa. Aunque en unos es más explicita que en otros. 
Me gusta todo, siempre que esté hecho con alma y ganas. 
¿Cuando empezaste mantenías contacto con otros dibujan-
tes o eras un solitario trabajador en tu estudio?
Como he comentado el primer autor que conocí fue Sergio 
Bleda. Él me presentó a una tertulia fantástica que se reunía 
los jueves en Valencia y ahí pude conocer a Josep de Haro, 
Ruizgé, el desaparecido Lanzón, Max Vento y muchos más. 
Era alucinante. Yo no conocía a nadie de mi edad que di-
bujara y esa tertulia me hizo darme cuenta de una realidad 
ADRIÁN BAGO
Nazco en 1989, con el primer Batman de Burton. Confeso adicto consumidor de viñetas desde pequeño, abandono la 
idea de estudiar arquitectura y me matriculo en Bellas Artes en la pública de Valencia. Allí conozco a gente que me va 
a acompañar hasta que me muera, César Sebastián, René Parra y Víctor Puchalski con los que formaré Inefable Tebeos. 
Empiezo a colaborar mensualmente con Kiss Comix, que es mi escuela, y de ahí comienzo mi viaje editorial, desde Man-
danga, Cáñamo, Norma Editorial, El Nadir, Bluewater Productions, etc. Actualmente compagino encargos para el mercado 
americano y británico mientras lucho en Inefable Tebeos. También he ilustrado y diseñado portadas de discos para la 
crema del rock patrio como Jolly Joker, VX o Los Picamato. Moriré dibujando penes y con un vaso de DYC en la mano.
Por Javier Gay Lorente
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profesional que era abstracta para mí hasta ese momento. 
Luego en la facultad conocí a mis compañeros de armas César 
Sebastián, René Parra y Víctor Puchalski, todos excepcionales 
autores (¡mil veces mejores que yo!) con los que trabajo en el 
proyecto editorial Inefable Tebeos. Es alucinante compartir 
el trabajo con ellos. Son muy estimulantes y consiguen sacar 
lo mejor de mi para no hacer el ridículo al poner mis trabajo 
al lado de los suyos. Son buenos dibujantes, buenos autores 
y buenas personas. ¡Estoy enamorado!
¿Quienes fueron tus referentes?
El primer autor del cual memoricé el nombre fue John Byrne. 
Estudiaba todo lo que caía en mis manos de ese tío. Gracias 
a mi hermano mayor Chema tuve a mi disposición una bi-
blioteca tebeística gigantesca y de gran calidad. En cuanto a 
referencias clave en mi manera de abordar los tebeos han ido 
mutando desde los superhéroes, ellos son los que me iniciaron 
en el tebeo y de pequeño no podía separar ambos términos, al 
tebeo llamado underground. Nazario, Spain Rodriguez, Drui-
llet, Robert Crumb, los cómics de la EC y Daniel Clowes son 
indispensables en mi gráfica y obra. También salen a la luz 
cosas de Richard Corben, Kirby, Will Eisner, Moebius o Sue-
hiro Maruo. Me interesa mucho el diálogo que los japoneses 
entablan entre unos fondos de acabado fotorrealista y unos 
personajes más caricaturescos, como hace Mizuki. Luego me 
interesa muchísimo cómo abordan las historias gente como 
Alfredo Pons, Martí, los Hernández, Joe Sacco, Harvey Pekar, 
Ralf Konig, Pierre Christin o Alan Moore 
¿Publicas pensando en un resultado que sea interesante o 
en si va a tener aceptación entre tu público?
Más bien pensando en cuanto tiempo voy a tardar en aborre-
cer lo que tengo encima de la mesa. Rompo mucho y elimino 
más de lo que hago. Todo lo que he publicado es un error 
contra natura. El público me da igual...¡Sólo importo yo!....y 
el editor si paga bien.
¿Cuales eran las salidas cuando empezaste? ¿Y ahora, sólo 
vives de los cómics?
Empecé hace 7 años, a los 18, y más o menos las mismas 
que ahora, solo que sin el Kiss Comix que era una estupenda 
escuela. Hay que luchar mucho siempre, antes y ahora. Hago 
trabajos para USA e Inglaterra, también ilustro discos de gru-
pos y carteles... ¡Todo lo que salga! Hay momentos buenos 
y malos. Pero prácticamente puedo sobrevivir (que no vivir) 
dibujando. Algunos meses al año lo compagino con algún curro 
de media jornada (he sido de esos que todo el mundo odia...¡-
captador de ONG en calle!) Pero vamos, vivo con mi estupenda 
pareja Laura Cruz, que es una genial psicóloga y sexóloga, y 
puedo pagar techo, luz, agua y comida. ¡Y algún tebeo!
¿Podrías decirme qué has aportado a este medio?
Creo que mi mayor aportación es la reivindicación del DYC 
como néctar creativo.
¿Podría ser la autoedición una de las salidas de este medio 
en la actualidad?
Si, sin dudarlo, Por eso mismo he creado junto con César, 
René y Víctor la editorial Inefable Tebeos. Donde podemos 
dar rienda suelta a nuestras inquietudes sin que nadie nos 
diga nada, ni en cuanto a estilos formatos o temáticas. La 
autoedición, aunque conlleva muchísimo trabajo, produce 
una satisfacción tremenda. Es el sueño socialista de poseer 
los medios de producción y ser el puto amo. Pero vamos... 
el establishment lo tiene muy bien montado y es muy difícil 
hacerse un hueco, que hablen de ti o que tomen lo que auto-
editas tan en serio como si lo publicara una «editorial». Hay 
mucho prejuicio dentro del mundo del tebeo. Curioso cuando 
todo ese mundo se queja de los prejuicios que hay contra el 
tebeo. Es un mundo complicado. Ya lo decía Joe Sacco y eso 
que le pagan quinientos pavos la página.
¿Alguna vez has trabajado con un guionista? ¿Qué pien-
sas de la relación guionista/dibujante? ¿Quién piensas que 
debe dominar?
Sí, he trabajado mucho de esa forma. Mis primeras historias 
las hacía en colaboración de Carlos Velilla, un gran amigo 
que tiene mucho que decir en el mundo de la escritura, ya lo 
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veréis. Luego, cuando te profesionalizas y aceptas encargos 
tienes que aprender a lidiar con guionistas que no conoces de 
nada, que no hablan tu idioma materno y que no sabes exac-
tamente lo que buscan. Es una escuela fantástica. No tengo 
ningún prejuicio ante tebeos hechos por tándem guionista/
dibujante. Nadie se atrevería a decir que los tebeos de Moore 
son menos tebeos que los de Charles Burns. O que Harvey 
Pekar es menos autor que Frank Miller. O que Joe Luís Garcia 
López no es «autor» puesto que solo ha sido dibujante por 
encargo para una major. A mí como lector solo me importa el 
producto. Sí que es cierto que siempre analizo cómo se hacen 
las cosas, es mi defecto de ser autor. Lo de qué debe dominar, 
pues depende de la historia. Me encanta cuando los guionis-
tas me dejan total libertad y también me gusta cuando el que 
escribe lo tiene tan claro que tengo que estar a la altura de 
su mente. Aunque nunca he trabajado con el llamado «estilo 
Marvel», en el que el guionista no marca lo que ocurre en las 
páginas o viñetas sino que solo da una descripción y cuando 
ya está dibujado añade los diálogos, me parece un método 
de trabajo interesante.
¿Podrías contarnos algo de tu próximo proyecto?
Dejando de lado los encargos interesantes, como el diseño 
del nuevo disco de los Jolly Jokers o el cartel para el rees-
treno norteamericano de UHF, una película del 89 escrita y 
protagonizada por Weird Al Jankovic, estoy volcado 100% 
con Inefable Tebeos. Ahora mismo trabajamos en otro tebeo 
conjunto al estilo de nuestra anterior referencia, OBSCURO 4 
historietas de terror para el mañana, que pronto desvelaremos. 
Y luego, en solitario estoy dibujando la historia de Vera Zasu-
lich, una pionera de la revolución rusa con la que estrenaré 
la colección Instantes combativos, que será un repaso a la 
insurrección política y social desde todos los ámbitos, tanto 
políticos, culturales, deportivos, etc. Y para más tarde preparo 
una colección de relatos autobiográficos con el provisional 
titulo de El afán, en claro homenaje a esa estupenda novela 
de Landero, Juegos de la Edad Tardía.
¿Cambiarías tu vida por la de una mosca?
Si la dibuja Micharmut si.
¿Qué estás leyendo ahora?
Acabo de releerme el Anarcoma de Nazario. Es uno de los te-
beos más divertidos que he leído. Nazario es genial. Siempre 
vuelvo a él. Ahora estoy con su Ali Baba y los 40 maricones, 
una especie de 13 Rue del Percebe vicioso. Estoy empezando 
la Margaret Sanger de Peter Bagge (un neofacha como Ba-
gge contando la vida de una feminista, curioso). En cuanto 
a no tebeo estoy terminado de Un castillo a Otro de Celine, 
las memorias noveladas de su estancia en Sigmaringen como 
colaborador nazi y su transformación de enfant terrible de las 
letras a vergüenza de Francia. Y documentándome a tope para 
el nuevo tebeo colectivo de Inefable que ya he mencionado. 
Pistas sobre su temática son los libros que ando leyendo ahora 
mismo: Poder Freak Una Crónica de la Contracultura de Jaime 
Gonzalo. Las Filosofías del Undergound de Luis Racionero. El 
Tebeo Underground Español de Pablo Dopico ¿Qué será?
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MANUEL BARTUAL
Otro de los fundadores de 7 Monos, publica incansable desde hace años. Después de publicar en El Jueves durante 
muchísimo tiempo, decidió crear la editorial ¡Caramba! donde editar el producto que quería ver en las estanterías. 
Coordinador de la publicación Orgullo y Satisfacción y director de cine con varios cortos y un largo estrenado este 2015 
en el 18º Festival de Málaga.
Eres una mente inquieta: dibujante de tebeos, director de 
cine, maquetador, editor. Vayamos por partes, cuéntanos 
tus inicios en el colectivo 7 Monos, como os conocéis, ya que 
sois de dos grupos distintos, unos de Bellas Artes y otros 
de Artes y Oficios, ¿cómo empezáis a decidir los contenidos 
de esos primeros fanzines y cuál es vuestra idea original? 
Existe una conexión previa a aquella época, que es cuando 
conozco a Jordi Bayarri en un curso de cómic al que ambos 
asistíamos en la Escuela de Artesanos. Esto fue a comienzos 
de los 90. Al terminar mi bachillerato entré a estudiar diseño 
gráfico en Artes y Oficios, donde por entonces se cursaba el 
primer ciclo en unos barracones que había frente a la facultad 
de Bellas Artes. Jordi estudiaba en aquella facultad, y recuer-
do hablar con él un día de Sergio Córdoba, quien acababa 
de publicar su fanzine Freaks in Love. Jordi me comentó que 
Sergio era compañero suyo de clase y quedamos un día para 
tomar algo en la cafetería de la facultad. Creo que todos nos 
habríamos acabado conociendo igualmente aunque no hubiera 
existido esta conexión previa, ya que a todos nos gustaba el 
cómic, todos dibujábamos y era habitual vernos por la cafete-
ría de la facultad de Bellas Artes. Al poco tiempo estábamos 
colaborando unos con otros y preparando nuestros propios 
cómics con idea de autoeditarlos, así que nos pareció buena 
idea agruparlos bajo un mismo sello editorial por hacer algo de 
ruido. Vimos claro que iba a ser más fácil llamar la atención de 
esta manera, y creo que dimos en el clavo: que alguien decida 
autopublicar su obra puede ser noticia, pero que una serie de 
nuevos autores se junten para poner en marcha un colectivo es 
algo más noticiable… la prueba es que llegamos a ser incluso 
portada en la Cartelera Turia. Durante la temporada que estuvi-
mos más activos tratamos de establecer un calendario para que 
al menos cada mes o cada dos meses hubiera alguna novedad 
de 7 Monos a la venta, publicamos varios especiales temáticos 
donde participábamos todos, nos echábamos una mano con el 
diseño y la distribución de cada título, pagábamos entre todos 
el coste de los stands de las ferias a las que íbamos… realmente 
estábamos hablando en todo momento de autoedición, pero al 
hacerlo de esta manera, a través de un colectivo de varias per-
sonas, resultaba más fácil y servía para que quien descubría un 
cómic publicado por 7 Monos pudiera interesarse por ver qué 
otras cosas habían publicado los otros autores del colectivo.
De allí salisteis grandes profesionales como Víctor San-
tos, Jordi Bayarri o Jesús Huguet entre otros, todos con un 
estilo e ideas distintas, me recuerda a la misma historia 
que la Escuela Valenciana o la Nueva Escuela Valenciana, 
me refiero: un grupo de amigos o conocidos con intereses 
comunes que acaban reuniéndose para realizar tebeos. 
Para que el lector se haga una idea, ¿qué diferencias había 
en vuestra época con respecto a los demás? Hablo de ese 
inicio de vuestra carrera.
Supongo que es una historia que se repite en cualquier ám-
bito, la de que un grupo de gente con intereses y aficiones 
comunes se acabe conociendo y poniendo en marcha proyec-
tos juntos. Lo raro sería lo contrario. Yo diría que la principal 
diferencia entre nuestra época y la de los dibujantes que nos 
precedieron es que en el momento en que nosotros empeza-
mos no había mucho futuro profesional en el horizonte, ya 
que la época de las revistas había tocado su fin años atrás. 
Quitando algún trabajo puntual como pudiera ser Con ami-
gos como estos, una serie de tiras que estuve publicando con 
Manuel Castaño en un suplemento del diario Las Provincias, 
en aquellos años todo lo que dibujábamos era por el simple 
placer de dibujar y la esperanza de que aquello pudiera llegar 
a cuantos más lectores mejor. Realmente creo que ya nos 
dábamos por pagados si conseguíamos recuperar lo invertido 
en aquellas autoediciones de 7 Monos. Tampoco quiero sonar 
catastrofista: fue una buena época, nos lo pasamos muy bien 




Mientras estás en El Jueves decides fundar ¡Caramba!, una 
editorial decidida a publicar a grandes autores, con formatos 
revolucionarios. Háblanos del primer número de ¡Caramba!
El primer número de ¡Caramba! fue algo que se me ocurrió 
durante una visita al festival de Angulema. Llevaba una tem-
porada con ganas de sacar adelante un fanzine, un poco al 
estilo de lo que hacíamos en 7 Monos pero con los amigos y 
autores con los que me relacionaba por entonces, casi quin-
ce años después de todo aquello. Tras pasar por Angulema 
rodeado de muchos cómics y muchísimas autoediciones volví 
a Madrid decidido a tirar adelante con la idea. Quería com-
probar también en qué momento se encontraba internet por 
entonces, en 2011, si internet ya era viable para promocionar 
y vender un proyecto de estas características. La respuesta 
fue abrumadora ya que vendimos 1.000 ejemplares en ape-
nas un mes. La idea de base para aquel primer número de 
¡Caramba! fue hablar del humor a través del humor, dibujando 
de paso un pequeño homenaje a los chistes de toda la vida. 
Había una historieta de Joan Cornellà contando la verdade-
ra historia de Jaimito, autores como Mauro Entrialgo, Pedro 
Vera o Jorge Parras reinterpretando el chiste de la mosca en 
la sopa, una historieta de Carlos de Diego con David Lynch 
visitando Lepe, pasatiempos, historietas sobre los límites del 
humor, alguna entrevista… en total 30 autores en un tebeo de 
100 páginas envuelto por una sobrecubierta dibujada por Al-
bert Monteys, que vendimos dentro de una bolsita que incluía 
una mosca de plástico. La sopa ya tenía que ponerla el lector.
Después llegaría el número dos, otra vuelta de tuerca, rea-
lizando un cadáver exquisito con un montón de autores.
Para aquel segundo número la idea era dibujar el cómic más 
largo jamás publicado, y no sé si lo conseguimos pero de no 
ser así seguro que estuvimos cerca. Se trataba de un rollo de 
papel de 5 metros que contenía dos historias que iban desa-
rrollándose de manera paralela a lo largo de dos filas, ambas 
partiendo de la misma viñeta y un poco a modo de cadáver 
exquisito. Lo que buscaba era ver hasta dónde llegaba cada 
historia partiendo desde un mismo punto. Cada autor dibu-
jaba una viñeta y podía ver qué se había dibujado en la fila 
donde le tocaba dibujar, pero no se le mostraba qué estaba 
sucediendo en la otra. Hacia el final de la historia hicimos un 
poco de trampa para darle a ambas un cierre que volviera a 
conducirlas, de algún modo, a un mismo punto. Fue un experi-
mento muy divertido y un cómic por el que me han preguntado 
mucho, ya que tan sólo imprimimos 500 ejemplares que se 
vendieron en apenas 15 días.
Otro de los productos que me encantan de ¡Caramba! fue 
el editado a Manel Fontdevila, Reunión, donde se edita 
a modo de libreta de apuntes, los esbozos que realizaba 
el propio Manel en la revista El Jueves, en las juntas de 
redacción, ¿cómo se os ocurre?
Tras la buena acogida que tuvo el primer número de ¡Caram-
ba! decidimos continuar con el proyecto y que aquel primer 
fanzine diera nombre a nuestra editorial, la que desde enton-
ces he dirigido mano a mano con Alba Diethelm. Decidimos 
apostar por el humor como marca de la casa, para que los 
lectores supieran qué tipo de cómics y libros iba a ofrecer 
nuestro catálogo, y nos gustaba la idea de probar con forma-
tos diferentes a lo que puedes encontrar habitualmente en 
cualquier librería. Conocíamos los cuadernos de bocetos de 
Manel, así que decidimos hacer un facsímil de aquello, una 
libreta encuadernada con anilla que recogía una selección 
de las páginas que fue rellenando durante sus reuniones 
en El Jueves. Es todo pura escritura automática, como los 
dibujos que hace cualquiera mientras habla por teléfono 
pero realizados por un dibujante de la talla de Manel, y al 
tratarse de algo realizado durante aquellas reuniones en El 
Jueves, también sirve como repaso de la actualidad políti-
ca y social española del periodo que cubre el cuaderno, de 
2006 a 2011.
Hablemos de otro tema espinoso, el segundo secuestro 
de portada de El Jueves, portada en la que el Rey Juan 
Carlos entregaba a su hijo una corona llena de mierda. Un 
secuestro que a diferencia del primero, que es dictado por 
un juez, es dictado por la propia editorial.
Fue un momento muy triste y que todos vivimos con cierta in-
credulidad. Los propietarios de El Jueves vendieron la revista a 
RBA poco antes de la portada secuestrada en 2007, y aunque 
en aquella ocasión la editorial apoyó a la publicación en todo 
momento, en esta ocasión decidieron destruir la portada que 
trataba el tema de la abdicación de Juan Carlos I indicando 
que, hasta nueva orden, la monarquía no podía tratarse de 
nuevo en portada. Esto castraba a la revista de tal manera 
que una vez conocimos la noticia, 18 autores acabamos di-
mitiendo aquella semana.
Después de tomar la decisión de abandonar la revista, 
¿cómo fueron esos días en que los dibujantes os enviáis 
mails o llamadas y decides formar Orgullo y Satisfacción?
Pasó poco tiempo entre una cosa y otra. La dimisión se pro-
dujo un jueves, y el lunes ya habíamos decidido dar respuesta 
a aquella situación con lo que terminó siendo Orgullo y Sa-
tisfacción. Todo surge de una idea de Guillermo, y a partir de 
ahí, entre él, Manel Fontdevila, Albert Monteys, Bernardo 
Vergara y yo comenzamos a planificar un número especial 
contando con todos los autores que habíamos dimitido de 
El Jueves y con el que, como anunciamos en su momento, 
queríamos despedir al viejo monarca y dar la bienvenida al 
nuevo rey. Pero a nuestra manera. Nos propusimos llegar a 
la víspera de la proclamación de Felipe VI, lo que nos dejaba 
prácticamente una semana de margen para dibujar todo. Ya 
que no teníamos dinero para pagar una publicación en papel 
ni tiempo para organizar la distribución que algo así habría 
necesitado, decidimos ponerlo a la venta en internet a par-
tir de 1,50 euros, ofreciendo la posibilidad de que la gente 
pagase más si así lo deseaba. La acogida fue espectacular. 
Durante las primeras 24 horas superamos los 22.000 ejem-
plares vendidos, y no tardamos mucho en llegar a las 35.000 
descargas. La gente, además, fue muy generosa. Nos encon-
tramos con muchos lectores que pagaron 5, 10, 20 ó 100 
euros por la revista… hubo incluso una persona que llegó a 
pagar 1.000 euros por ella. Fue un momento verdaderamente 
emocionante. Nos sentimos muy arropados por la gente, y 
vimos claro que aquello, concebido en un primer momento 




Cabeza pensante imparable y carne de salón, Jordi no para de crear nuevos proyectos centrados en diferentes géneros: 
erótico, aventuras, científico. Dinamizador del webcómic desde que se concibió y uno de los mayores impulsadores 
del crownfounding en España, triunfa hoy en día con su Colección Científicos, apoyada históricamente por su asesora 
Tayra Lanuza.
Tu formación es de Bellas Artes, con lo cual tenías claro
desde el principio que querías dedicarte a esto, ¿de dónde
viene tu vocación?
Me diagnosticaron asma cuando era muy pequeño y estuve 
mucho tiempo hospitalizado; cuando estaba en el hospital 
pasaba el tiempo dibujando. También, como muchos niños de 
mi generación, empecé a leer con los tebeos (mis dos herma-
nos mayores eran grandes coleccionistas de tebeos). Cuando 
crecí, ambas aficiones se unieron y decidí que lo que quería 
era dibujar cómics.
Supuse que en la facultad de Bellas Artes conseguiría la for-
mación que me haría falta para tal fin y, aunque no fue del 
todo así, sí que conocí allí a más gente que compartía mi 
vocación y con la que pude trabajar y aprender.
En Valencia siempre ha habido cultura de cómic siendo jun-
to con Madrid o Barcelona pioneras en lo que a autores se 
refiere, primero con la Escuela Valenciana (con editoriales 
como Valenciana o Maga) y después con lo que se llamó 
Nueva Escuela Valenciana. Después de esto, tú, junto a 
otros autores, creáis 7 Monos, colectivo de autores, ¿fue 
una herencia de estas escuelas? Me refiero a crear el grupo.
La creación de 7 Monos fue principalmente para, entre todos, 
poder sacar adelante nuestros proyectos y ayudarnos unos a 
otros. Pero no éramos un grupo muy homogéneo en cuanto a 
temas y estilos, por eso decidimos crear un grupo de autoedi-
tores y no una revista, que hubiese sido lo más normal, porque 
cada uno tenía un concepto muy particular de lo que quería 
hacer y sabíamos que no iban a casar necesariamente unos 
con otros. Compartíamos gustos y objetivos pero no tanto 
como para considerarnos ‘escuela’.
Fue una cantera de donde salieron un montón de auto-
res muy reconocidos: tú, Víctor Santos, Manuel Bartual... 
¿Cómo es posible que con historias tan distintas y estilos 
tan diferentes saliera un proyecto de tanta calidad?
Yo creo que la clave está precisamente en que éramos to-
dos muy distintos, con motivaciones y estilos diferentes, y 
no quisimos renunciar a ello por querer publicar juntos. Si no 
hubiera sido así, quizá nos hubiese tocado sacrificar nuestros 
proyectos personales en aras de uno conjunto que, posible-
mente, no nos habría satisfecho a todos por igual. De la forma 
en la que lo hicimos, trabajamos todos juntos pero cada cual 
pudo tirar por su lado y crecer y aprender como autor y eso 
a la larga se notó.
¿Os seguís reuniendo? ¿Tenéis planeada la vuelta de los 
Monos?
Al menos los que quedamos en Valencia nos reunimos todas 
las semanas para charlar y tomar algo y siempre que pode-
mos salimos a cenar, pero porque seguimos siendo amigos. 
No implica que vayamos a rescatar 7 Monos, aquello tuvo su 
momento y su función pero hoy en día cada uno ha tomado 
ya su propio rumbo.
Eres uno de los precursores del webcómic en España, co-
mienzas en el 2004. Cuéntanos como se te ocurre empezar 
este proyecto.
Empecé a publicar por internet principalmente por motivos 
económicos. A pesar de cómo está la situación del cómic en 
España siempre he querido y he intentando vivir de mi trabajo 
como dibujante de tebeos, así que estoy permanentemente 
buscando fórmulas para ello. En aquella época descubrí que 
existían plataformas de pago donde se publicaban cómics 
(fundamentalmente para adultos) y pronto conseguí que ‘me 
ficharan’ en un par. Vi que aquello estaba muy bien, podías 
montarte una web y publicar en internet y si lo hacías bien 
podías tener lectores por todo el mundo. Así que aprendí todo 
Jordi Bayarri
Por Ricardo Engra Fernández
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lo que pude de ese sistema de publicación y me lancé con 
Enchantae un par de años después, allá por el 2006.
Te arriesgaste y ganaste, publicas una web de contenido 
erótico para USA y va realmente bien.
Sí, va bien. Podía ir mejor, claro, como todas las cosas. Pero 
estoy bastante satisfecho con el resultado porque para mí 
ha sido un proyecto personal muy gratificante, ha supuesto 
mucho trabajo y mucha inversión, pero Enchantae ha sido y 
es un cómic que me ha dado para vivir desde el 2006 hasta 
ahora y que me ha dado la estabilidad económica que me ha 
permitido abordar otros proyectos.
Últimamente estás apostando por el cómic científico para 
los niños y jóvenes, pero un cómic científico bien documen-
tado. Cuéntanos un poco el proceso desde que gestaste la 
idea de reeditar el cómic de Darwin editado por el Consell 
Valencià de Cultura hasta la Colección Científicos.
Yo guardo muy buenos recuerdos de los cómics infantiles y ju-
veniles que leía cuando era niño. Hoy en día, a veces, aún los 
releo. Y siempre he querido hacer tebeos para chavales pero 
no tenía muy claro qué tipo de cómics podían ser. En 2009, 
con motivo del 200 aniversario del nacimiento de Charles 
Darwin el CVC me pidó una breve biografía de este personaje 
para poder enseñar a los niños quién fue y en qué consistió 
su trabajo. Ese tebeo fue el que me dio la solución a mi pro-
blema, pues vi que unir tebeo y divulgación era una fórmula 
poco explotada que tenía muchas posibilidades. Mi intención 
(y la de Tayra Lanuza, la especialista en historia de la ciencia 
que colabora conmigo en estos cómics) es hacer tebeos de 
divulgación bien documentados y ajustados a la verdad pero 
amenos y divertidos, usando para ello el lenguaje del cómic, 
que encuentro ideal para este objetivo.
¿Crees que el cómic infantil o juvenil ahora mismo no tiene 
mercado?
Sí lo tiene, pero no lo estamos aprovechando. Simplemente 
hay que ir a un salón del cómic cualquiera para ver que cada 
vez hay más familias con niños que asisten a estos eventos 
y que buscan algún tipo de lectura apropiada para ellos. Por 
desgracia, el mundo del cómic ha preferido tomar otros cami-
nos antes que preocuparse de fomentar la lectura de tebeos 
entre los más jóvenes lo cual, creo yo, es un grave error.
Existe también un pensamiento generalizado de que los niños 
se sienten cada vez menos atraídos por la lectura. Apostar por 
el tebeo infantil y juvenil sería una forma de combatir esto y 
conseguir que los niños vuelvan a leer.
¿Piensas que desde las altas esferas se apoya todo lo que 
se debería la cultura?
Sí, se apoya, pero de forma muy tímida y puntual. Las institu-
ciones públicas deberían ser más conscientes de la utilidad de, 
concretamente, el cómic como vehículo de cultura y divulgación 
y apostar más por este lenguaje. No digo subvencionarlo, pues 
creo que ningún medio debe vivir exclusivamente de subven-
ciones públicas, pero sí respaldarlo, fomentar su lectura en 
colegios, dar apoyo a eventos y asociaciones que se preocupan 
por el cómic. En el caso de Valencia, con la cultura del tebeo que 
tenemos (que ya hemos comentado antes) me parece increíble 
que no tengamos organismos públicos específicos para tal fin.
Utilizas el micromecenazgo para editar tus propios tebeos, 
¿cuál es tu experiencia? (Nota: el micromecenazgo consiste 
en subir tu proyecto a una web y conseguir que la gente 
apoye el proyecto con diferentes dotaciones económicas 
unidas a recompensas. Si se consigue el objetivo, el cómic 
sale publicado).
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Muy positiva. Aunque llevar a buen término una campaña de 
micromecenazgo es un trabajo difícil y muy duro, el resultado 
lo compensa. No sólo obtienes el respaldo económico que 
necesitas para tu proyecto, sino que también estás en con-
tacto directo con tus lectores, que son los que al fin y al cabo 
deciden si tu tebeo va a salir publicado o no.
¿Crees que es la mejor herramienta?
No la mejor pero sí una muy útil. En un panorama como el del 
tebeo en España, donde el abanico de propuestas editoriales 
es muy estrecho y compartimentado, es el ideal para que pro-
yectos que se salen de lo común puedan llegar a publicarse. 
Además, no dependes del criterio particular de un editor, si no 
que, como ya he dicho, vas directamente al lector y él decide 
si tu tebeo le interesa o no.
Eres carne de salón, te apuntas a casi todos y llevas tu 
stand, ¿has notado un aumento de los lectores juveniles 
en estos salones?
Sí, como he dicho antes, es algo que cada vez se nota más. En 
primer lugar porque, gracias al cine, últimamente el tebeo ha 
ganado más notoriedad. También porque la media de edad de 
los lectores habituales de cómic llegó a un punto hace unos 
años en que empezaron a tener hijos y se los llevaron con ellos 
a estos eventos. Estos padres lectores de cómics son los que hoy 
en día buscan lectura para sus chavales y son nuestros principa-
les aliados para conseguir que los niños vuelvan a leer tebeos.
¿Cómo ves el mercado actual con la incorporación de la 
novela gráfica en el mercado editorial? Esta pregunta vie-
ne porque eres el editor de Grapa, una editorial dedicada 
a sacar al mercado tebeos de formato grapa.
Es cierto que la novela gráfica ha dado un impulso y una vi-
sibilidad al cómic que antes no tenía, pero la cosa no va más 
allá. Por desgracia, este gran movimiento no ha dado el resul-
tado que muchos esperaban y seguimos más o menos como 
estábamos, solo que con tebeos mucho más caros. Mi apuesta 
con Grapa es volver en formato más económico, más liviano, 
con el fin de captar al lector casual a la vez que le facilitamos 
las cosas al lector habitual.
Creo que eres un autor que tiene las cosas claras y cuando 
idea un proyecto no se deja llevar por las modas y crea una 
línea de ataque para ese proyecto y para sacarlo adelante.
Aunque me gusta hablar de tebeos y proyectos me gusta más 
llevarlos a cabo y hacerlos realidad. Si creo que el mercado 
del cómic debería probar tal o cual fórmula no me limito a 
decirlo, procuro llevarlo a término y ver si funciona. El mundo 
del tebeo en España está lleno (desde siempre) de gente que 
tiene muchos proyectos o que sabe muy bien qué hay que 
hacer para sacarlo de la crisis, pero nadie hace nada, todos 
se dedican simplemente a hablar y hablar y dejarse llevar por 
la corriente. Yo creo que el movimiento se demuestra andando 
y, siempre que es posible, intento llevar a cabo mis ideas.
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Mique, hace años que no te dedicas a dibujar, ¿cómo te 
has encontrado ante este reto de la novela gráfica sobre 
el 23-F que está preparando?
Pues... con falta de entrenamiento. Esto es como los depor-
tistas, tienes que volver a entrenar, hacer mano, músculo, 
incluso de cabeza. Yo ya me había acostumbrado a narrar 
para audiovisual y el tebeo es un lenguaje diferente. No solo 
es volver a dibujar, tienes que cambiar el chip de los concep-
tos narrativos.
Pero, ¿durante estos años de audiovisual habrás echado 
una mano en los storys?
Pues no, creo que solo de un cortometraje que rodé dibujé yo 
el story, y no he vuelto a coger un lápiz en todo este tiempo. 
Ni siquiera he dibujado storys cuando he hecho cosas de ani-
mación. En definitiva, estoy desentrenado.
¿Cómo nace el proyecto del 23-F?
Haciendo la mili en Bétera coincidí con el golpe de estado del 
23-F y acabé encima de un tanque tomando Valencia, pero 
no había contemplado seriamente la posibilidad de contar 
lo que pasó aquella noche y lo asustados que estábamos. 
Hasta que en unas jornadas me encontré con Hernán Migoya, 
le dije que me apetecía volver a dibujar y me propuso hacer 
un cuaderno de la nuevas Hazañas bélicas que él entonces 
editaba para EDT. Entonces le conté como anécdota que había 
estado en el 23-F, alucinó, y me insistió en que debía contar 
esa historia. Que estaba loco si no hacía una novela gráfica 
con eso. A partir de ahí la idea me fue atrapando pero dudada 
de cómo abordarla, hasta que varias personas me hicieron 
ver que yo debía ser el protagonista y contar la historia en 
primera persona.
¿Nos vamos a encontrar con la línea clara de Cleopatra o 
nos sorprenderás con un cambio de estilo?
Mi idea es cambiar el estilo, dentro de lo que cabe. Antes cuan-
do dibujaba tenía un sentido muy estético de lo que hacía, pero 
Mique Beltrán
El 23 de febrero de 1981 Mique Beltrán (Jaraguas, 1959) se encontraba en las tripas de un tanque en la Gran Vía Fernan-
do el Católico de Valencia dando un golpe de estado. Un año antes su pasión por la historieta le hace pasar del fanzine 
autodidacta (El polvorón polvoriento) a la revista profesional (Bésame Mucho y Star). Mique es conocido por todos los 
aficionados a los tebeos como el padre de Cleopatra y Marco Antonio pero su faceta como guionista quizá sea más prolífica 
(ha trabajado con Manel Gimeno, Max o Keko) por no dejar de lado sus trabajos de animación y cine. En estos momentos, 
sus andanzas en el 23-F significan su vuelta al medio.
Por Gonzalo Torres Pastor y Elena Barberá Mestre
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ahora busco un estilo más narrativo. Un trazo más suelto con 
plumilla o con estilográfica para ir directamente al grafismo 
como narración, como escritura.
Tienes fama de no contentarte con tu trabajo a la primera, 
que eres capaz de repetirlo cuantas veces creas necesario, 
¿no lastrará esto la actual forma de trabajar?
Puede, pero tendré que reeducarme. Tengo claro que aquí 
manda la historia y el planteamiento gráfico debe estar su-
peditado a la narración. Además, cuando tienes que hacerte 
casi doscientas páginas no puedes plantearte el mismo pre-
ciosismo que en una ilustración. No acabarías nunca, ni es 
esa la finalidad.
En realidad la novela gráfica es un tebeo de toda la vida, lo 
que cambia es el formato y el público al que va dirigido. 
Es curioso que dos polifacéticos pesos pesados de la Nueva 
Escuela Valenciana como sois Sento y tú os halléis inmer-
sos en sendas novelas gráficas, ¿qué os habéis comentado 
al respecto?
Con Sento he hablado mucho, y como él empezó antes con sus 
novelas ha sido una gran ayuda. Principalmente me aconsejó lo 
que he mencionado antes, que me olvidara de la estética y que 
dibujara pensando más en una narración literaria. Y que encon-
trara un trazo rápido y cómodo porque son muchas páginas. 
Así que tengo que hacerme un replanteamiento gráfico, por-
que además la historia tiene tonos dramáticos que nunca he 
abordado dibujando. En otras ocasiones trabajé con Max o 
Keko porque no era capaz de cambiar mi estilo para adaptar 
la historia que había escrito, pero esta historia del 23-F es tan 
personal que tengo que dibujarla yo, y no hay más.
Por volver a tus inicios, ¿cuáles fueron tus influencias Mi-
que? En Macao vemos algo de Hergé. ¿Qué leías y, sobre 
todo, donde lo comprabas?
En mi infancia leía y releía a Hergé y Franquin. Adoraba las 
aventuras exóticas de Tintín y de Spirou. No los compraba, los 
leia en la biblioteca de Utiel. Mis padres pensaban que yo me 
iba a hacer una persona muy culta porque pasaba las tardes 
en la bibllioteca, pero yo iba por Tintin, Spirou, o Iznogud.
En quiosco compraba tebeos de Bruguera: Pulgarcito, DDT 
y Tio Vivo. Me encantaban Vázquez, Ibáñez, Cifré, Segura y 
Conti. De Valenciana compraba Pumby y Jaimito. Me gustaban 
Sanchis, Palop, Rojas… Yo era más de grafismo de humor que 
del serio, aunque también me gustaban mucho Blueberry o 
los superhéroes de Marvel, sobre todo cuando dibujaba el 
gran Kirby.
Pero en general leía cualquier cosa que cayera en mis manos, 
porque entonces era costumbre cambiarse tebeos.
Luego en la adolescencia alguien me trajo de fuera cómics 
de Robert Crumb y Gilbert Sheldon. Era el underground y me 
impactó mucho.
Es curioso que Cleopatra y Marco Antonio hayan sido leídos 
tanto por adultos como por niños, ¿a qué crees que se debe?
Supongo que se debe a que contaba historias de aventuras, 
de acción, de humor… conceptos universales que son bien 
acogidos por cualquier tipo de público. Es como las pelis de 
Indiana Jones o las historias de Tintín. Lo puede leer tanto 
un niño como un adulto, o el niño que un adulto lleve dentro.
En el caso de Cleopatra creo que además tuvo cierta relevan-
cia que la protagonista era una chica atractiva y femenina 
pero que asumía roles que hasta entonces eran masculinos, 
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como perseguir y zurrar a los malos. Recuerdo que en la época 
muchas feministas la adoraban.
Curiosamente esa ausencia de «target» supuso problemas 
para publicarla por ejemplo en Francia, donde las editoriales 
no tenían claro si era un producto para niños o para adultos.
Con los Goya de Arrugas todos los aficionados dimos un 
salto de sorpresa y emoción. Tú fuiste pionero siendo no-
minado en 2001 por el largometraje de animación Marco 
Antonio, rescate en Hong Kong ¿Crees que la adaptación 
de tebeos, de mayor o menor contenido para adultos, es 
una senda a seguir?
Sin duda. En Hollywood lo tienen muy claro con Marvel o DC. 
Pero no hace falta irse a esos enormes presupuestos. Arru-
gas o The Fake serían el camino a seguir. Producciones más 
modestas pero con una potente historia detrás. Creo que en 
el futuro veremos más adaptaciones de este tipo porque la 
informática hará que los presupuestos vayan abaratándose.
Vamos a pasar de pregunta. Hoy en día, ¿Cómo ves el fu-
turo del medio?
Pues como lo he visto siempre, jodido. El problema es que 
antes había revistas revisas mensuales como Cairo, Víbora 
o Cimoc que funcionaban muy bien como aprendizaje. Ibas 
con dos o tres páginas y si les gustaban las publicaban. Si la 
cosa iba bien te encargaban un album entero. Actualmente 
todo esto ha desaparecido. También ha caído la prensa de 
papel y los suplementos, por lo que ahora la salida es la 
novela gráfica, y lo que quede de prensa. Supongo que el 
futuro está en internet, aunque todavía nadie sabe exac-
tamente cómo desarrollarlo y sobre todo cómo explotarlo, 
pero tengo claro que los ilustradores habrán de adaptar 
los contenidos y las herramientas a este medio. Ya se está 
haciendo. Dibujar directamente en la tableta gráfica, sin 
originales en papel.
¿Qué relación llegasteis a tener con gente de época? ¿Lle-
gasteis a conocer a Ortiz, a Bermejo, a Karpa…?
No, yo andaba estudiando fuera de Valencia y cuando llegue 
ni siquiera pensaba en dedicarme a los tebeos. Los prime-
ros dibujantes con los que contacté fueron con los de mi 
generación.
¿Cómo os llegáis a conocer? ¿Cómo se acaba generando 
esa Nueva Escuela Valenciana? 
A todos nos gustaba la autoedición, publicábamos nuestros 
propios fanzines, y acabamos confluyendo. Manel Gimeno, 
Sento, Micharmut, Daniel Torres, el Capi o yo éramos dibu-
jantes diferentes pero teníamos en común la inquietud de no 
encorsetarnos en estilos o géneros que exigían las editoriales 
de la época. Apostábamos por la libertad estética y creativa, 
y teníamos como referente a Miguel Calatayud.
Y para finalizar ¿Qué tebeos estás leyendo actualmente? 
¿Qué tienes por encima de la mesa?
Después de años desconectado del tebeo estoy poniéndome al 
día. Me gustó mucho Portugal de Ciryl Pedrosa y Come Prima 
de Alfred. Y Un médico novato de Sento. Paco Roca y David 
Rubín también me gustan mucho. Básicamente estoy leyendo 
novela gráfica para impregnarme del formato.
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MANUEL BENET
Dibujante durante una corta temporada de la Escuela Valenciana, dibujó varios capítulos de Roberto Alcázar y Pedrín, 
encumbrándose así en la historia del tebeo valenciano. De ahí saltó al extranjero donde dibujó varias historias del Juez 
Dredd, concretamente las que años después desembocarían en la película de Sylvester Stallone. Ahora se dedica a su 
gran pasión… la pintura
Has tocado casi todos los palos habidos y por haber en esta 
industria, cuéntanos tus orígenes en el mundo del cómic.
El dibujo y la historieta me entusiasman por igual, es una cosa 
que la llevo dentro. Mis primeros trabajos no tenían nada que 
ver con el dibujo, pero mi ambición era poder dedicarme al di-
bujo durante toda mi vida. Así que conseguí un trabajo como 
ayudante de diseñador de lámparas en una fábrica y en vista de 
que aquel trabajo no me satisfacía lo dejé y me dediqué a inten-
tar conseguir dibujar historietas… cosa que conseguí en Editorial 
Valenciana después de un año de estar enviando muestras, pe-
leando y haciendo trabajos de publicidad… en fin lo que salía.
Uno de los trabajos más importante que realizas es el de 
Roberto Alcázar y Pedrín, ¿cómo era trabajar en esos per-
sonajes? ¿Pudiste alguna vez intentar realizar el guión de 
la serie?
El realizar Roberto Alcázar y Pedrín fue algo que vino de ca-
rambola. Por supuesto que me hizo ilusión, hay que tener en 
cuenta que colecciónaba tebeos de Roberto Alcázar y tengo 
en mi poder tebeos de aquella época con lo cual es una cosa 
que te hace ilusión, que te llena. Este trabajo vino de mano 
de Eduardo Vañó hijo, y me dijo si yo le podría ayudar porque 
había un problema de stock con historias de Roberto Alcázar 
y Pedrín, entonces para acelerar porque ya teníamos trabajos 
de Italia y de Inglaterra, para poder recuperar algo de stock 
le dije que sí por supuesto. Durante unos 30 ó 40 cuadernos 
estuvimos colaborando: normalmente él hacia el lápiz y yo 
lo pasaba a tinta, su padre hacía las caras a tinta y en oca-
siones hacía yo todo el trabajo, lápiz y tinta. En fin era una 
colaboración combinada.
¿Llegaste a firmar alguna historia? He leído en alguna en-
revista que él decía que lo hacían él (Vañó) y como mucho 
sus hijos.
Sí, yo tengo cuadernos en los cuales ponen dibujos Vañó y 
Benet, y unos en los que sólo por Vañó, que por supuesto 
están hechos por él y por mí y el tema de guión yo no he 
hecho nada nunca
¿Te censuraron alguna vez algún dibujo?
No, nunca en Valencia, pero por ejemplo los ingleses te suge-
rían que en escenas bélicas, que intentaras evitar escenas con 
excesiva sangre, pero excepto eso nunca me han censurado 
ni dirigido el trabajo.
¿Cómo te planteas el tener que trabajar para el extranjero? 
¿Editoriales como Valenciana ya no eran rentables o ya 
habían cerrado?
El planteamiento para trabajar en el extranjero es cuando 
aquí se acaba el trabajo. Yo empiezo a trabajar para la Valen-
ciana con dos episodios de 4 páginas para el extra de Roberto 
Alcázar y Pedrín, sin ningún personaje fijo, y después de esos 
dos episodios la editorial me propone volver a publicar Yuki, 
el temerario, con el nombre de Gran Jefe. Hago 6 episodios y 
después de esos 6 episodios cortan la serie y me quedo sin 
trabajo. Entonces, después de trampear con otros trabajos, 
ya sea pintura comercial o lo que fuese, consigo contactar 
con Barry, bueno con Bardón por medio de Barry Cocker, de 
hecho la dirección me la dio Pepe Ortiz. Le escribí, tuvimos un 
intercambio, me mandaron un guión, lo hice, me aprobaron 
y hasta hoy.
¿Qué relación tienes con tus compañeros de la época? ¿Se-
guís quedando?
Pues no, la verdad es que no. De mis compañeros de pro-
moción prácticamente estamos Juan Alonso y yo, todos los 
demás, como Pepe Ortiz, González, etcétera, eran anteriores 
con lo cual no había una relación con ellos y después llegaron 
Por Ricardo Engra Fernández
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Sento y esta promoción nueva, entonces estamos a mitad de 
camino. Hubo una época que quedábamos en el club DHIN 
pero esto ya hace años que se acabó
Has dibujado el Juez Dredd, ¿cómo llegas a ese encargo? 
¿Qué supone para un autor valenciano llegar a trabajar en 
una serie tan importante?
Esto llegó por medio de Barry, que era mi agente en Londres, 
entonces él me propuso que había una posibilidad de trabajar 
con esta gente, me pidió unas muestras, las hice y me las 
aceptaron. Hice un primer episodio de un almanaque y des-
pués de eso ya vino la serie de Mecanismo, en la cual se basa 
la película de Stallone, o sea una de las tres fases de la serie 
de Mecanismo. ¿Qué supone? Supone una culminación del di-
bujo de historietas. Hay que tener en cuenta que el Juez Dredd 
es un trabajo que está hecho a todo color, no tiene línea, sólo 
se repasa en algunas ocasiones la línea con pluma. Además 
te dan libertad en cuanto al tamaño de viñetas, distribución 
y todo. Es un trabajo totalmente creativo, totalmente libre. Es 
la gozada para un dibujante.
Además esos originales todavía los guardas en casa.
Pues guardo una parte, el resto se los guardó Barry por si ha-
bía alguna posibilidad de comerciar con ellos y cuando Barry 
se jubiló y se los pedí, pues lo que suele pasar, me devolvieron 
una parte y la otra parte pues se perdió jaja.
En 1956 se crea la Editorial Creo, con González Alacreu, 
o Sanchis Cortés, donde los autores trabajan con tran-
quilidad, y cada obra realizada es como una pintura. A ti 
como pintor, ¿te hubiese gustado trabajar en ese tipo de 
editorial? Aclaremos que por edad, Manuel Benet, era muy 
joven cuando se crea esa editorial.
Sí porque hay que tener en cuenta una cosa, has nombrado a 
dibujantes que más que autores de cómic han sido unos ilus-
tradores y pintores, entonces aunque son gente muy buena en 
el mundo de la historieta no han progresado tanto como en el 
mundo de la pintura y por supuesto que me hubiese gustado 
colaborar con ellos.
Actualmente realizas para Editorial DC Thomson & Co Ltd 
portadas y episodios de la serie Commando, ¿eres quizás 
el único autor de la época que sigue publicando regular-
mente?
No yo creo que no, yo creo que hay más gente publicando. Lo 
que pasa es que en mi caso, si en Commando si antes tenía 
una dedicación exclusiva con 4 números mensuales, ahora 
es una colaboración testimonial. Francamente, desde que me 
metí en la pintura mi colaboración con el cómic ha sido muy 
ralentizada.
El tema de guerra que tratas en Commando, ¿es un tema 
que te guste dibujar?
Sí, el tema de guerra para mí es muy atractivo, es muy libre… 
únicamente hay que tener cuidado en el asunto de tanques, 
armas, etcétera, pero bueno tiene una libertad que no está 
sujeto a nada, solo a la época, a los uniformes. Pero en cuanto 
a dirección artística admite lo que quieras ponerle y sí, es un 
tema que francamente me gusta.
Supongo que te gustará documentarte sobre el tema.
Si, la documentación es muy importante y en mi caso cuando 
trabajas con el mercado inglés ellos te mandaban todas las fo-
tos, artículos, etc…, hoy en día con Internet es más fácil. Y en 
el caso de que algo no estuviera bien, no te lo echaban hacia 
atrás, pero sí te pedían por favor que lo tuvieses en cuenta.
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Ahora están apareciendo en el mercado los originales que 
supuestamente se perdieron, ¿qué opinas de esas personas 
que han comerciado con ellos?
En mi caso particular yo trabajo para editorial Valenciana 
un total de 32 páginas, y sí, te duele, pero hay que tener en 
cuenta que eres un chaval y entras en este mundo con ganas 
de cualquier cosa. Sé que hay compañeros que han traba-
jado para Valenciana mucho más y están en su derecho de 
reclamar los originales. Aparte siempre he trabajado para 
el extranjero y ya de entrada cuando fuimos a Italia a firmar 
con la editorial Editrice, al hablar de derechos de autor, nos 
dijeron que si queríamos algo de derechos de autor el contrato 
no se firmaba, entonces como estás trabajando para el extran-
jero y te consideras una especie de emigrante, consideras que 
tampoco te molesta en exceso.
Qué es lo que realmente te ha satisfecho?
El techo para un profesional de la historieta, a mi juicio, es 
tocar todos los temas posibles: hacer tiras de periódico, hacer 
portadas, ilustraciones, y hacer, en mi caso, el Juez Dredd a 
color y con libertad de estructurar las viñetas. Entonces en mi 
carrera lo que más me ha satisfecho han sido el cómic de Juez 
Dredd y las tiras de periódico de Striker.
Cómo pasas del cómic a la pintura?
Del cómic a la pintura pasas, en mi caso, cuando ya has hecho 
todo lo que se puede hacer en el cómic a mi juicio. Exceptuan-
do haber hecho algo mío propio que eso yo no lo he hecho, 
pero quitando eso, ya no me quedaba otra cosa. Entonces 
necesitas ir más allá, y para mí la pintura, en la cual yo ya 
había hecho algunas exposiciones culturales, necesitaba y 
quería ir a galerías comerciales de arte.
Como pintor, ¿qué te parece que Antonio López haya tarda-
do 20 años en realizar el cuadro de la familia Real?
Vamos a ver, yo entiendo el estilo de Antonio López, es un tío 
muy preciosista que cambia continuamente de enfoque, con-
tinuamente de manera de ver la pintura, pero claro 20 años 
son muchos años. Entendería que fueran 6 ó 7 años pero 20 
me parecen excesivos.
Tus pinturas son fantásticas, ¿cómo es tu proceso de 
creación?
Gracias por lo de fantásticas, la idea mía cuando voy a pintar 
un cuadro es coger un motivo central, y alrededor de ese motivo 
crear la atmósfera para que ese motivo se realce. Después mi 
idea es conseguir que todos aquellos objetos que forman parte 
realcen la obra y sea algo digno de tener. Lo que buscas es que 
la vista se vaya a ese motivo central y que después se reparta 
entre el resto de motivos, esa es la elaboración. Lo que yo sí 
que hago es siempre pintar del natural. En el estudio pongo los 
elementos y sobre esos elementos trabajo ya sobre lienzo, pero 
no hago ni fotografías ni nada por el estilo. Me cuesta compo-
nerlo uno o dos días y después pintarlo, por supuesto, más.
¿Qué tipo de cómics lees actualmente?
La verdad es que desde finales de siglo estoy muy desconec-
tado del mundo del cómic, entonces lo que te puedo decir es 
que leo cómic de la época de los 80.
Actualmente has vuelto al tablero con el cómic Valentia, 
¿cómo ha sido esta vuelta al trabajo?
Muy agradable, muy contento. Se pusieron en contacto con-
migo y me ofrecieron colaborar con este grupo, el Cónclave. 
Les dije que sí y me dieron a elegir unos guiones. Había un 
guión que se ajustaba a lo que me gusta a mí en el mundo de 
la historieta que además era algo que prácticamente no había 
hecho. Francamente fue una bonita experiencia
Además en 2014 te homenajean en el Museo del Carmen 
desde la Asociación Valenciana del Cómic por toda una 
vida en el cómic, ¿qué te parece que estas asociaciones 
realicen estas acciones?
Es algo que alegra, porque tú intentas vivir de un trabajo de 
cierta calidad artística y que alguien te lo reconozca es una 
cosa de agradecer
Y para terminar, ¿cómo ves el mercado editorial actual?
El mercado del cómic en la época de los 60 era un mercado 
muy boyante pero, claro, en aquella época no había ni video-
juegos, ni había tablets... en fin, una serie de entretenimientos 
que tiene hoy día un chaval. Era una industria dedicada al 
chaval. Ahora el público es ese niño que tenía 10 años y le 
gustaba el cómic y ha crecido hasta los 30 y le sigue gustando 
el mundo del cómic. Además, hoy en día la industria del cómic 
ha cambiado mucho. Yo lo que he trabajado casi siempre, ha 
sido cómic de encargo, el cómic de autor no se tocaba. El edi-
tor tenía su propia línea editorial y tú encajabas o no en ella.
Hoy en día ya no es así, tú eres el que realizas tu historia y vas 
persiguiendo al editor, o eso tengo entendido, para que te pu-
bliquen la historia. Tienes que patear Angouleme, Barcelona, 




Albaceteño de nacimiento y valenciano de adopción como uno de sus mayores ídolos, el gran Miguel Quesada. Autor 
en la línea Laberinto de El Baile del Vampiro, su gran obra, y trabajador incansable del mercado francés con obras como 
Dolls Killer o Duérmete niña. 
La primera pregunta para nuestros lectores es obvia, 
¿cómo comenzaste en el mundo del cómic?
Como casi todos. Antes que nada fui lector. Leía todo lo que 
caía en mis manos y me pasé toda mi infancia pidiéndole a 
mi familia que me compraran el Mortadelo. Desde muy niño 
he tenido clarísimo que quería ser dibujante de tebeos. Aban-
doné el instituto porque estudiar bellas artes me parecía una 
pérdida de tiempo. Quería profesionalizarme lo antes posi-
ble. Comencé a hacer tiras de prensa para un semanario de 
Albacete con 16 años. Luego me fui a Barcelona y empecé a 
trabajar regularmente en la revista «Kiss Comix» de La Cúpula 
y, de manera esporádica, para otras editoriales.
Antes, claro, había hecho fanzines, me había presentado a 
concursos… lo típico.
Tus padres se dedican al mundo de la cultura, ¿es más fácil 
dedicarse al mundo del cómic con este apoyo en casa?
Supongo que el hecho de que mis padres se dediquen al mun-
do de la cultura (mi madre es escritora y mi padre profesor) 
hace que todo sea mejor y más fácil. Aunque no estoy seguro 
de ello. En cualquier caso tiene más que ver con su manera de 
tomarse la vida que con su profesión. Seguro que hay escri-
tores la mar de rancios que no quieren que su hijo abandone 
los estudios para hacerse pintamonas. De hecho a mi padre 
no le hizo mucha gracia.
Sea como fuere, siempre he contado con su apoyo y esto me 
ha ayudado enormemente. A trabajar y a vivir. Es una profe-
sión complicada y si encima hubiera tenido que enfrentarme 
a ellos no se qué hubiera pasado.
En Valencia siempre ha habido cultura de cómic siendo 
junto con Madrid o Barcelona pioneras en lo que a autores 
se refiere, primero con la Escuela Valenciana (con edito-
riales como Valenciana o Maga) y después con lo que se 
llamó Nueva Escuela Valenciana. Estas dos escuelas ya 
no sólo compartían estilos o época, si no que se juntaban 
físicamente. Con lo cual te hago dos preguntas, la prime-
ra, ¿en qué medida te ha influido esta historia de autores 
valencianos?
Yo soy más de Bruguera que de Valenciana, porque era lo 
que llegaba a Albacete. Tenía algunos números de Pumby por 
casa, pero poca cosa. Sin embargo la nueva escuela Valencia-
na sí me influyó muchísimo. Recuerdo venir a casa de mi tío, 
en Valencia, y flipar con los recopilatorios de Cairo que tenía. 
Aquello abrió mis horizontes y ya nunca nada volvió a ser 
igual. Dejé de tratar de ser un imitador de Ibáñez a intentar 
convertirme en un imitador de Tha, Daniel Torres, etc... La 
revista El Jueves también me influyó mucho.
Segunda, ¿crees que hoy en día los autores valencianos 
podéis enmarcaros en un grupo o escuela?
Pues creo que no. Hoy en día está todo tan globalizado y es 
tal la oferta que ha dejado de pasar lo que pasaba antes, que 
es que todos leían cosas muy parecidas. Por aquel entonces 
un dibujante se traía un álbum francés de Challand y en dos 
semanas ya se lo habían leído el resto de compañeros.
Ahora tenemos Internet, podemos comprar en Amazon cómic 
coreano o lo que sea. Recibimos distintas influencias. Está 
claro que hay lecturas comunes y puntos de encuentro, pero 
ya no es lo mismo. Y algo de roce físico también hay, claro. 
Entre nosotros nos entendemos. Compartimos inquietudes, 
información y penurias. El de los autores de historietas es un 
colectivo muy majo y muy bien avenido en general.
Fuiste presidente y uno de los fundadores de la AACE (Aso-
ciación de Autores de Cómic de España), ¿qué ocurrió?, 
porque sé que la cosa no fue del todo bien. 
Supongo que al final descubrí por las malas que no tiene sen-
tido crear una asociación de autores profesionales en un país 
donde apenas existan autores que se ganan la vida trabajan-
Por Ricardo Engra Fernández
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do para editoriales de ese país. Como la mayoría de los que 
vivimos de esto trabajamos para el extranjero más sentido 
tendría que nos afiliáramos a asociaciones de esos países.
Además el resto de la junta y yo no compartíamos objetivos. 
Abandonarla fue muy difícil porque empleé mucho tiempo y 
energía en su creación, todo un trauma personal que me tuvo 
meses tomando pastillas para poder dormir. Pero me alegro 
de haberla dejado. Una asociación de ese tipo no tiene sentido 
en España. Al menos puedo decir con la cabeza bien alta que 
lo intenté ¿No funcionó? Pues a otra cosa, mariposa.
Siempre has defendido los derechos de los creadores, ¿qué 
te parece que estén apareciendo originales que se creían 
perdidos o destruidos?
Me parece un drama, por supuesto. Algo terrible. Nuestro 
legado cultural en manos de especuladores sin escrúpulos. 
Alguien debería tomar cartas en el asunto.
Pero, sólo son tebeos, ¿a quién le importa?
¿Piensas que la política hace lo suficiente para la promul-
gación de la cultura?
Los políticos emplean todo su esfuerzo en la promulgación de la 
ignorancia. Un pueblo ignorante y alienado es más fácil de go-
bernar. Sólo hay que echar un vistazo a las medidas del gobierno. 
El aumento del IVA, la nueva censura, etc... Pretenden que la 
cultura esté sólo al acceso de una élite. Y lo están consiguiendo.
Qué te gus ta más, ¿contar tus propias historias o trabajar 
con guionista?
Prefiero contar mis propias historias. Aunque trabajar con 
guionista también tiene sus ventajas. Una de ellas, claro, es 
que me permite centrarme únicamente en el dibujo y prestarle 
toda mi atención a la composición, documentación, diseño 
de personajes…
Sé que has realizado las dos actividades, y sé que en co-
laboraciones de obras corales has pedido poder contar tu 
propia historia, como fue el caso de Valentia.
Claro, lo bueno de contar mis historias es que puedo atender 
mis propios intereses. Como la autogestión, la colaboración 
vecinal, que fueron los temas de los que hablaba en mi histo-
ria de Valentia o la ecología, que fue el tema del que trataba 
mi historia publicada en la obra colectiva Cambio climático.
Trabajas mayoritariamente para el mercado francés, 
cuéntanos las diferencias en cuanto a publicaciones con 
el mercado español, porque quizás algunos de nuestros 
lectores quieran dedicarse al mundo del cómic y no sepan 
qué es un porcentaje de ventas, etc.
Los autores cobramos un porcentaje en concepto derechos 
de autor. Y este porcentaje (que suele rondar entre un 8 y 
un 10%, siendo este último el más habitual) se deriva del 
precio de cubierta y del número de ejemplares que se van 
a imprimir. Lo que pasa es que, generalmente, a la entrega 
de las páginas (es decir, cuando estas están en manos del 
editor, listas para entrar en imprenta) recibimos un adelanto 
sobre la mitad de la tirada. Evidentemente cuanto mayor 
sea la tirada más cobraremos. Es imposible (o muy difícil) 
vivir del mercado español porque las tiradas son muy peque-
ñas, aquí la gente no lee. Si en España se imprimen 2.000 
ejemplares de una obra y en Francia 17.000, el porcentaje 
que recibirá un autor por publicar una obra en el mercado 
francés será mayor que el que reciba por editar esa misma 
obra con un editor español. Es muy sencillo. Además de eso, 
los editores franceses suelen respetar más al autor. Y gene-
ralmente no hay que perseguirles tanto para que te paguen 
como hay que hacerlo con los de aquí. Lo que no quita, ojo, 
para que no haya gloriosas excepciones en nuestro país. 
También existen editores honrados en España. Son pocos, 
pero existen.
¿Crees que la novela gráfica ha sido la salvación del mer-
cado editorial español? ¿O sólo es un nombre que le ha 
dado la industria para modernizarse?
En lo que a mi respecta la novela gráfica es un formato más. Un 
formato que, desde luego, ha conseguido colarse en librerías 
generalistas y atraer aquellos lectores que, según parece, no 
se atrevían a entrar en una tienda de tebeos. La mala noticia 
es que las ediciones caras hacen que la lectura de tebeos deje 
de ser algo popular para convertirse en algo elitista. El mercado 
capitalista tiende en los últimos años hacia la especialización.
Ediciones más lujosas y tiradas más pequeñas. No estoy se-
guro de si la novela gráfica ha revitalizado la historieta o 
acabará por asesinarla. El tiempo lo dirá.
¿Cuál es el futuro de Sergio Bleda? Tienes historias en el 
cajón desde hace bastante tiempo, ¿ha llegado la hora de 
un crownfounding?
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El futuro no existe así que mejor no preocuparse por él. El 
presente de Sergio Bleda es la realización del segundo álbum 
de la serie NSA que actualmente está publicando la editorial 
franco-belga Casterman.
Llevo años realizando conjuntamente crowdfundings con mi 
gran amigo, mi hermano, el escritor Alberto López Aroca. Has-
ta ahora sólo hemos editado novelas con ese sistema pero, 
tarde o temprano, haremos también cómics. Seguro.
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Rafael Boluda
Uno de los autores de la Escuela Valenciana que realizó la mayor parte de su producción para Editorial Maga en los años 
60 es Rafael Boluda Vidal (Valencia, 1941), dibujando colecciones como Flecha Roja, Olimán, El Defensor o Johnny Fogata 
sustituyendo a José Ortiz. Tras abandonar Maga, comenzó a trabajar para el mercado extranjero a través de Bardon Art, 
y en la revista Españolín de Vicente Ramos. En Italia trabajó para Editrice Universo en Misty Eloise, y en Alemania con 
Bastei en la revista de terror Gespenster Geschichten. Para Inglaterra dibujó en la revista 2000 AD varios episodios de 
Rogue Trooper, llegando a realizar un guión de Alan Moore de Tharg’s Future Shocks. A mediados de los 80 se retiró del 
mundo de la historieta para dedicarse a la pintura como acuarelista.
¿Cómo encontraste el mundo del tebeo cuando empezaste 
a trabajar en él?
Yo empecé en 1960 y siempre me ha gustado el tebeo y he 
leído tebeos. Hice cosas al principio de los 60, cuando iba a 
la Editorial Valenciana con muestras y el señor Soriano nos 
recogía las muestras y me decía que el dibujo estaba bien, 
hasta que me dio un guión. Pero a mí no me gustaba ya que 
la Valenciana se dedicaba al humor con Jaimito y a mí no 
me atraía. Hice dos historias para Comandos, una de ellas se 
titulaba La última bala. El tebeo era lo que todo el mundo leía, 
con los chicos cambiándonos tebeos, era la época dorada.
¿Qué crees que has aportado?
Más que aportar yo, a mí me ha aportado mucho. Yo era un 
chaval que le gustaba mucho el tebeo y se encuentra con que 
puede publicar, imagínate lo emocionante que fue. Aquello 
fue algo fabuloso, para los que podíamos hacer una serie 
nos permitía vivir.
¿Cómo ves la industria del tebeo actualmente?
En realidad no sé cómo estará, porque estoy totalmente des-
conectado desde que empecé con la acuarela.
¿Cuál crees que es el futuro del medio?
Se perciben noticias que parece ser que vuelve otra vez muy 
tímidamente. De esto hay tantos originales hechos que se pue-
den publicar reediciones sin problemas, como se hizo con Rogue 
Trooper. Paco Roca nos ha dignificado a los que trabajamos en 
esto de los tebeos. Yo no sabía ni que existía y tampoco presta-
ba mucha atención, y Paco Roca ha dicho «Aquí estoy y detrás 
de mí hay muchos dibujantes que están en el anonimato».
¿Con qué faceta de tu carrera te quedarías, con la de di-
bujante de tebeos o con la pintura?
Sin los tebeos, que a mí me ha gustado siempre pintar, no 
hubiera podido pintar, pero te voy a ser sincero: gracias al 
tebeo conseguimos una habilidad tremenda para la pintura. 
El acuarelismo con Frejo, Segrelles, Sanchis Cortés nos per-
Por Carlos Ciurana Moreno
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mitió entrar en el mercado de la pintura con cosas que nadie 
hacía antes.
¿Cómo fue el inicio de tu trabajo en Maga?
Los guiones que dibujé para la Valenciana en Comandos, que 
serían dos episodios, hacen que mi relación con la editorial 
fuera muy breve. En Maga fue fabuloso, por lo menos para mí. 
Me permitió conocer grandes dibujantes como Ortiz, Quesa-
da, Ramos, López Blanco (que hizo Huracán), Catalá, Roselló… 
Maga tenía algo bueno, si te encargaban algo era un trabajo 
en firme siempre. Yo fui a llevar muestras en la avenida Peris 
y Valero, donde estaba al principio, y luego en la calle Pintor 
Stolz, puedo decir que para mí fue todo. A mí me dieron un par 
de cuadernillos de Johnny Fogata que hacía Ortiz y se lo había 
dejado, y buscaban un dibujante y me hizo mucha ilusión. Que 
ese tebeo se venda en un kiosco y lleve tu nombre, eso me gus-
tó. Hubo un tiempo en que los Gago llevaban la parte artística, y 
tenías que hacer algo muy gordo para no darte trabajo, porque 
todo lo veían bien. La Maga era libertad total.
¿Qué nos puedes decir de tu experiencia en la editorial?
Mi experiencia fue buenísima, gracias al trabajo en Maga me 
permitió moverme en otros ambientes artísticos, y cambió el 
rumbo de mi carrera.
Una vez dejaste Maga, ¿cómo llegaste a trabajar para el 
extranjero?
Después de Maga conocí a Ramos, y a través de él me pre-
sentaron a Bermejo y los Ortiz (ya que no nos conocimos en 
Maga), que trabajaban para Barry Cocker de Bardon Art y me 
fui introduciendo en otro mundo, en el mercado inglés. Des-
pués llegó la Feria de Muestras de Valencia donde se hizo el 
salón y conocí a Cicornia, el agente de Editrice Universo, y fue 
maravilloso. Todos hacíamos guiones sueltos para la revista 
Albo Blitz, pero le llamé por teléfono y le dije que quería hacer 
una serie. Hablamos en Barcelona y me dio una serie, Misty 
Eloise, con guión de Borraccino, hasta que llegó un argentino 
y se hizo el agente para toda Europa. Yo estaba metido en la 
acuarela, terminé la serie y como no quería hacer guiones 
sueltos, no me gustaba, y artísticamente la acuarela era más 
satisfactoria, pues en mi casa siempre he pintado, terminé 
con Universo. Gracias al cómic he podido hacer cosas buenas 
en la pintura.
¿Cuál es tu trabajo favorito en el mundo del tebeo?
Misty Eloise, en realidad el dibujar esa serie. Antes de recibir 
el guión caí enfermo, y sin encontrarme bien hice el primer 
episodio y continué, siendo un éxito de la revista. Hice mis 
distribuciones de página respetando el guión, le di a la página 
más interés, o introduje viñetas redondas, mezclé el barroco 
con línea de distribución más adecuado.
¿Por qué dejaste el mundo del tebeo?
Esto fue muy curioso, ya que estaba haciendo Rogue Trooper 
para Inglaterra y un día Barry me escribió una carta en la que 
me decía que se había acabado. En medio me daba historias 
de guerra y de ciencia ficción que eran interminables, yo es-
taba cansado y lo dejé por la acuarela.
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¿Por qué haces cómics? ¿Cuál es la satisfacción que te traen?
Yo estudié dibujo de adolescente; dibujaba escayolas, bustos, 
estatuas a carboncillo y lápiz compuesto y aunque imprescin-
dible, resultaba al final un tanto aburrido.
Por esos tiempos se empezó a publicar en España la revista 
TOTEM que fue donde descubrí a autores franceses que me 
impactaron y alimentaron mi interés por este arte mucho más 
libre, no tan encorsetado y el que iba mucho mas con mi forma 
de vida.
¿Adónde te gustaría llegar con el cómic?
A estas alturas de mi vida estaría muy contento teniendo 
trabajo de forma continuada, pudiendo publicar un álbum 
al año por ejemplo. 
¿Crees en eso de que «no hay nada nuevo bajo el sol»?… 
¿te interesa innovar, experimentar?
No, creo que queda mucho por hacer. El arte es algo vivo y 
en continua transformación en la que la experimentación y 
una continua búsqueda va unida también; y aun más con las 
nuevas tecnologías que de alguna forma te obligan a perma-
necer alerta.
¿Qué materiales utilizas?
En mis comienzos trabajaba con tinta china, plumilla, pincel, 
acuarela y gouache para el color. Luego dediqué unos años 
a dibujar mucho con la tableta gráfica con el ordenador, y 
actualmente me inclino de nuevo por el proceso manual. 
¿Cuál es el autor de historietas de España que más te gusta 
en este momento?
Un dibujante que me parece excepcional es Miguelanxo Pra-
do: sus historias, la calidad del dibujo y el dominio del color. 
También me gusta mucho Das Pastoras.
BURGUITOS
Fernando Burgos es artista polifacético, dibujante de cómics, ilustrador, músico, cantautor. Estudia dibujo en la escuela 
de Artes y Oficios, interesándose muy pronto por el mundo del cómic, fascinado por autores como Moebius, Bilal y Robert 
Crumb. A finales de los años 80 empieza a publicar en fanzines y revistas de la época como, El Gat Pelat que editaba Manel 
Gimeno con el que entabla una larga y fructífera amistad y de colaboración tanto gráfica como musical formando el Grupo 
El Combo Potombo y Castafiore Swing publica en la revista Madriz y la Editorial Gregal, ilustrando cuentos y portadas. A 
principio de los 90 comienza a colaborar con la editorial Camacuc ilustrando libros, portadas y una historieta mensual con 
personajes como: Remigi el mitgager, Florencio Montes y actualmente Nicasi i Blai. Durante más de una década imparte 
clases en un taller de cómic e ilustración en La Escuela de Artesanos de Valencia, exposiciones múltiples en galerías, y 
diversos garitos. Sus publicaciones mas recientes son: Jofre, un Valencià solidari con guión de Manel. Portadas de libros 
para la editorial contrabando, Suerte de Bárbara Blasco o El desorden de nuestras vidas de Manuel Turégano. De forma 
paralela lleva una intensa actividad musical con cientos de actuaciones en todo tipo de salas, locales, plazas y garitos, 
cuatro discos editados el último El tiempo que se retrasa en Noviembre de 2014.
Por Javier Gay Lorente
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¿Cómo fueron tus inicios como dibujante?
Ya durante los años de bachillerato en Murcia dedicaba mu-
cho tiempo a dibujar, por supuesto sin ningún tipo de criterio 
ni preparación, con tendencia a ilustrar relatos (algunos de 
invención propia que jamás llegué a completar), temas mu-
sicales, caprichos y ocurrencias, etc. La experiencia en Artes 
y Oficios (los Centros de Arte y Diseño se llamaban así en los 
años 50) y posteriormente en Bellas Artes fue decisiva. El 
inicio de mi actividad profesional puede fijarse al principio 
de los años 70.
¿Qué diferencias encuentras entre el mundo de la ilustra-
ción y el de la historieta?
Desde mi punto de vista, la principal diferencia consiste en 
que la historieta obliga a mostrar todo el contenido y aspectos 
del relato. En cambio, en el libro ilustrado elegimos «momen-
tos» o situaciones según nuestro criterio. Tenemos libertad 
para ocultar elementos y conceder protagonismo a otros. Cla-
ro, esto es posible si se trabaja libremente (la verdad es que 
ilustrar un libro sin sentirse libre puede llegar a ser algo muy 
desagradable, mejor dedicarse a otra cosa). Por otra parte, es 
innegable el poderoso atractivo, caso del tebeo, que ofrece la 
Miguel Calatayud
Hay muchos dibujantes en un solo Miguel Calatayud (Aspe, Alicante, 1942), uno de los protagonistas de la renovación 
plástica española de los años 70. Como autor de cómics, su estilo fue la inspiración para toda una serie de jóvenes autores 
que revolucionaron el cómic español en la década de los 80. Nos impactó con sus cómics para la revista Trinca con las 
series de historietas de Peter Petrake y Los doce trabajos de Hércules, que nos mostraron unos dibujos bellísimos de colorido 
excepcional y una suprema elegancia, más emparentados con la ilustración infantil que con otros dominios gráficos. Su 
historieta, El pie frito, ganó el Premio a la Mejor Obra del Año en el Salón Internacional del Cómic de Barcelona (1998). Como 
ilustrador son incontables los carteles y libros que ha creado, y su ingente labor ha obtenido los premios más prestigiosos 
de su sector, como el Lazarillo de ilustración (1974, por Cuentos del año 2100), dos veces Premio del Ministerio de Cultura 
a las Mejores Ilustraciones para Libros Infantiles y Juveniles (en 1989 por Una de indios y otras historias y en 1991 por Libro 
de las M’Alicias). En 2009 obtiene el Premio Nacional de Ilustración por el conjunto de su obra. Para Jesús Cuadrado era 
entonces «una deliciosa blasfemia en el páramo cutre del mapa mentiroso de nuestro grafito». Ha conseguido la síntesis 
entre pensamiento infantil, cultura popular y experimentación vanguardista. El cubismo, expresionismo y surrealismo 
danzan en sus páginas con la estética de las tradicionales aleluyas y estampas de Épinal. Su gran cualidad como dibujante, 
su versatilidad, nos sorprende a la vez por su continuidad y coherencia. Él ha inventado un código propio para interpretar 
el mundo, y con sus líneas y sus colores a la acuarela ha creado verdadera magia gráfica. Hace poco disfrutamos de una 
grandiosa exposición antológica en el MuVIM de Valencia, con un completísimo catálogo que da fe de su legado.
narración gráfica: la construcción visual del relato, el diseño 
de páginas, el juego y relación entre viñetas, etc. En cambio, 
una ilustración permite manejar la imagen con valor propio, 
incluso mediante planteamientos basados en cierto interés 
por la composición de la «escena», o por la atención presta-
da al tratamiento plástico; ambos asuntos, en cualquier caso 
legítimos, bastante próximos a lo «pictórico».
Tus primeros trabajos para Trinca estaban muy influidos 
por la cultura «pop» de esa época, y suponen un contraste 
muy grande con lo que se estaba realizando en España, 
e incluso en la misma revista Trinca. ¿Cómo recibiste el 
encargo de trabajar en Trinca?¿Cómo nace ese estilo tan 
característico tuyo, en cuanto a formas y colores tan no-
vedosos?
La editorial Doncel, con la que había colaborado como ilus-
trador en su colección La ballena alegre, mantenía una revista 
juvenil de periodicidad mensual siempre acompañada del su-
plemento infantil El ballenato. Allí aparecieron mis primeras 
páginas de historietas. Luego de un cambio en la dirección, el 
nuevo responsable se propuso sustituir aquellas publicacio-
nes, de forma nada disimulada, por un modelo semejante al 
Por Javier Gay Lorente
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Pilote francés. El resultado fue Trinca. Me pidieron desarrollar 
una historia de continuación y la verdad es que no anticipé 
ninguna pista respecto a mi proyecto. La elección fue arries-
gada, pero no era cuestión de renunciar a lo que apetecía 
hacer en aquel momento: nada de realismo e intención de 
volumen; línea fina de rotring para entintado y colorido directo 
sobre las planchas originales; colores brillantes y saturados, 
pero no puestos de cualquier manera sino ordenados según 
gamas establecidas. Todo ello, en fin, muy relacionado con lo 
que ya tenía presencia en el mundo de los carteles, la publi-
cidad, el cine, las fundas de los discos, etc.
¿Quienes fueron tus referentes?
El Push Pin Estudio de Nueva York, Jean-Michel Folon, Alain le 
Foll y Heinz Edelmann, entre otros.
Se te ha reconocido como el germen de la llamada escuela 
de la «línea clara valenciana», a la que pertenecían au-
tores como Torres, Sento, Micharmut o Mique. ¿Cómo ves 
esa escuela ahora con el tiempo transcurrido? 
Siempre hemos insistido en que ese concepto de «escue-
la» es una etiqueta más, como otra cualquiera. Quizá su 
única identidad podría consistir en una voluntad expresa y 
reconocible de contar historias distintas, un poco a contra-
corriente... Y hay que reconocer que la invención resultó útil 
cara al exterior como señal de que algo se estaba moviendo 
en Valencia.
¿Cuál fue el origen de El Pie Frito, tu premiado y sorpren-
dente cómic, que unía los dos mundos de la ilustración y 
el cómic?
El caso es que conocía las andanzas de este bandolero des-
de mi infancia. Sin olvidar que el pie al que hace referencia 
el título del libro estuvo expuesto a unos pocos kilómetros 
del lugar donde nací. El tema es demasiado alicantino, 
por supuesto, y pienso que solo un editor como Paco Ca-
marasa pudo llevar adelante tal proyecto. Se trata de un 
personaje de romance y pliego de cordel que pedía a gritos 
soluciones entre el auca (tan útil a la hora de condensar 
episodios), noticias históricas, ilustraciones de especial 
puesta en escena y un par de cómics para contemporizar. 
Ni más ni menos que un sentido homenaje a los viejos gra-
bados populares.
Tu estilo siempre está en constante evolución, aunque es 
también muy reconocible ¿Cómo te planteas tus trabajos 
actualmente? ¿Eres un dibujante intuitivo o planificador?
Nunca he trabajado de forma directa. Empiezo dando forma 
abocetada a varias ideas, voy cambiando, a veces combi-
no apuntes, recorto y pego, introduzco cambios de escala, 
recurro a la calcadora y solo cuando tengo la seguridad de 
que todo encaja procedo a la realización definitiva. Res-
pecto a la cuestión del estilo es algo que, sin duda alguna, 




¿Cuál crees que sería tu obra cumbre? ¿Puedes decirme 
por qué?...
No es que pretenda evitar la pregunta, pero confieso mi 
incapacidad para contestar a esto. Distinguir un trabajo 
propio como obra cumbre me resulta algo demasiado pom-
poso. Creo que es preferible valorar toda una producción 
en conjunto, procurando entender procesos, motivaciones, 
resultados, etc. 
Muchos pensamos que has sido un renovador en el lengua-
je del cómic. ¿Tú qué opinas de tu estilo?
- Un elogio de tal calibre viene muy bien para alimentar la 
autoestima, pero quizá resultaría más adecuado si me hubiese 
propuesto dedicar más tiempo al cómic. Mi estilo resultaba 
difícil de encajar en la producción industrial y, en cambio, se 
adaptaba sin problemas a la ilustración de libros infantiles y 
juveniles, sector que precisamente en los años 70 del siglo 
pasado daba señales de auténtica renovación.
Los autores que hacéis tebeos ahora es evidente que no 
os movéis por el aspecto económico, sino porque tenéis 
muchas ganas de contar historias. ¿Qué opinas de ti mismo 
y tus compañeros, en cuanto a esta situación de trabajo vo-
cacional por beneficios paupérrimos? ¿Ha sido siempre así?
Es esta una cuestión de la que no puedo opinar con total se-
guridad. En el decepcionante panorama, un tanto oscuro, que 
da a entender la pregunta tendríamos que diferenciar casos 
atendiendo a: valoración en cuanto a la calidad del trabajo; 
mayor o menor facilidad de los autores; voluntad expresa de 
dedicación relativamente total al medio; acertada estrategia 
de mercado (aquí interviene el factor comercial) ajustada al 
tipo de producto que se pretende ofrecer... Insisto: no con-
viene generalizar.
¿Por qué el mundo del libro infantil tiene mucha mejor sa-
lud que el del tebeo? ¿Ves alguna solución ante la escasez 
de lectores infantiles de tebeos, y la falta de preocupación 
por generar futuros lectores por parte de la administración 
y editoriales actuales?
El libro infantil ilustrado (los álbumes) gozan en la actualidad 
de excelente salud gracias al empuje de nuevas y pequeñas 
iniciativas que han funcionado estupendamente. Hace tiem-
po, expuse a alguien vinculado a una editorial poderosa mi 
extrañeza e incomprensión ante la falta de interés y casi total 
abandono por parte de su empresa, y otras de similar enver-
gadura, de un producto tan interesante, hasta el punto de 
dejarlo en manos de competidores recién llegados. ¿Te refieres 
a que venden? — me dijo— En efecto, venden, pero ¿de qué 
tiradas estamos hablando?
En cuanto a la ruptura con el lector infantil de tebeos, todo 
parece apuntar a la escasez de productos que generen aten-
ción. El panorama es desolador, máxime teniendo en cuenta 
que incluso los grandes diarios decidieron prescindir de las 
tradicionales páginas y suplementos infantiles.
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Algunos coleccionamos y recordamos con cariño tus ori-
ginales portadas de la Cartelera Turia, que ahora en su 
aniversario han sido recogidas en un bello libro de Media 
Vaca. ¿Cómo surgieron esas inconfundibles imágenes?
Hice una ilustración para acompañar un reportaje sobre mi 
trabajo que acabó convertida en cubierta. Gustó a la redac-
ción y, a partir de aquel número, fui recibiendo encargos 
sobre temas concretos que me proporcionaba el equipo de 
redacción. Media Vaca, en efecto, hizo un excelente trabajo 
de edición, pese a la tremenda dificultad de trasladar a cua-
tricromía las impresiones originales a dos tintas especiales. 
Aprovecho cualquier ocasión para reconocer que Vicente 
Ferrer y Begoña Lobo son los verdaderos autores del libro.
¿Podrías contarnos algo de tu próximo proyecto?
Ando entretenido con una experiencia digital en la que ni una 
simple línea es manual. Todo proviene de fotos, recortes de 
prensa y gráfica ajena en general. No estoy haciendo esto con 
ánimo de verlo publicado, aunque... ¿Quién sabe?
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¿Cómo encontraste el mundo del tebeo cuando empezaste 
a trabajar en él?
Yo empecé a publicar entre finales de los noventa y principios 
de este milenio. En ese momento ya habían desaparecido 
prácticamente todas las revistas que surgieron en los años 
80. Los tebeos se habían retirado paulatinamente de los 
quioscos y se habían recluido en las librerías especializadas. 
El medio se había convertido en algo marginal que sólo 
interesaba a los aficionados irreductibles y los autores nos 
dedicábamos a ello por vocación, pero sin alcanzar una 
recompensa económica proporcionada. Yo creo que eso no 
había pasado nunca antes y la cosa no ha mejorado mucho 
desde entonces. Habrá quien diga que el dinero no ha de ser 
la única motivación, y tendrá razón. Pero, como también se 
suele decir, ayuda.
¿Qué crees que has aportado?
No creo que haya aportado gran cosa. Como autor me 
considero poco intelectual para ser relevante, y al mismo 
tiempo poco comercial para ser influyente. 
¿Cómo ves la industria del tebeo actualmente?
La cosa ha mejorado un poco respecto al año 2000, pero es 
que la cosa estaba tan mal que sólo podía mejorar. De todos 
modos, los tebeos nunca volverán a ser algo popular, como 
lo era en la posguerra y, después, en los años 60, 70 y 80 
(con el boom de las revistas para adultos). Al menos el tebeo 
español. Eso nunca volverá pasar.
¿Cuál crees que es el futuro del medio?
La cosa seguirá más o menos como ahora. Habrán proyectos 
que funcionarán, saldrán autores que puntualmente tengan 
un gran éxito, los mejores o los más versátiles se ganarán 
Calo
La obra de Juan Carlos San Román, más conocido por Calo (Castellón, 1972), se centra en las relaciones personales, 
construyendo un retrato vivo de nuestros tiempos en clave costumbrista. Sus primeros trabajos realizados en revistas 
diversas se recopilan en Dios los cría, publicando más tarde Ángela y Clara: Las chicas con los chicos y Al servicio de las 
damas. Las historias de Calo destacan por su naturalidad y optimismo, y a pesar de no ser un autor prolífico sus obras 
más recientes son Bacterias y Desconectados.
la vida publicando en el extranjero, otros irán alternando 
los tebeos con la ilustración, el diseño, y otros trabajos 
alimenticios...
Por Carlos Ciurana Moreno
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Afortunadamente, editar un tebeo es relativamente barato, 
lo único realmente costoso es el tiempo y el esfuerzo que se 
dedica a dibujarlo, y eso siempre habrá alguien dispuesto a 
hacerlo, incluso gratis.
Además del cómic has realizado trabajos de ilustración ¿en 
qué medio prefieres trabajar?
Prefiero la historieta. El dibujo sólo me interesa como vehículo 
para contar historias. 
¿Es la línea clara una influencia en tu estilo?
Sí, evidentemente. Es un estilo muy versátil, puedes usarlo para 
una comedia, para un drama o para una historia de aventuras. 
Cuando yo empecé a dibujar o, mejor dicho, cuando yo empecé 
a buscar mi estilo propio, en mi adolescencia, la línea clara era 
lo más moderno del momento. Se hacían cosas muy chulas y yo 
quería imitarlas. Me hubiera gustado publicar en la revista Cairo.
¿Las relaciones personales son la base en tus cómics?
Sí, tengo afinidad por el género costumbrista y por 
retratar las relaciones personales, ya sean románticas o 
de cualquier tipo. Yo empiezo mis historias inventando los 
personajes y creando los vínculos que les unen, a partir de 
ahí derivo lo que les ocurre. Puede ser una forma un poco 
rara de trabajar.
A pesar de llevar tres décadas en el mundo del cómic, tu 
producción es muy corta, con trabajos dispersos ¿A qué 
se debe esto?
A razones puramente económicas. No puedo dedicarme 
exclusivamente a dibujar. Además tampoco disfruto de los 
escasos placeres de esta profesión, como el asistir a salones, 
jornadas o cualquier acto relacionado, y tampoco tengo mucho 
contacto con otros dibujantes. A veces me desmotivo un poco.
Empezaste publicando en fanzines, ¿cómo ves el mundo 
del fanzine en la actualidad?
Estoy desconectado del tema. La verdad es que soy un autor 
atípico. Por que no soy comprador de cómics. Tengo acceso 
a muchos a través de mi hermano, y aún así leo muy pocos. 
Decir esto me puede hacer muy poco popular, pero... puedo 
pasar meses sin leer un sólo tebeo. 
La Comunidad Valenciana es prolífica en dibujantes, ¿a 
qué crees que se debe?
No lo sé, supongo que habrá algo de efecto contagio. Uno 
acaba haciendo lo que ve en su entorno.
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CALPURNIO
Utiliza los menos trazos posibles para definir sus personajes y decorados. Nada de lo que aparece en sus dibujos es in-
necesario y ninguna palabra sobra en sus bocadillos. El termino suficiente es la mejor definición para el trabajo de este 
dibujante que nos lleva deleitando con sus historias durante más de 30 años. La crítica social y la reflexiones filosóficas 
deambulan por sus páginas publicadas en revistas como El Víbora, Makoki, la japonesa Morning o la brasileña Animal 
y en periódicos como El País, 20 minutos, Interviú, Heraldo de Aragón y por supuesto en el ciberespacio. Una docena de 
álbumes recogen parte de este material.
¿Te has sentido siempre atraído por la historieta?
Sí, desde muy pequeño me han entusiasmado los tebeos, y 
como tenía bastante habilidad para dibujar... siempre quise 
ser dibujante de historietas.
¿Qué autores te han influido más? ¿En qué sentido?
Esta es una pregunta imposible, las influencias son muchas. 
Supongo que las de la juventud son las más poderosas, así que 
por decir algo… los tebeos de mi infancia de la editorial Bru-
guera. Creo que de ahí me viene el gusto por los tebeos de una 
sola página. También me gusta trabajar con muchos personajes 
secundarios, y eso me fascinó desde una lectura adolescente 
de un recopilatorio de Mafalda. Y sobre todo me influyó mi tío 
Eduardo, que con el seudónimo Layus dibujaba una página se-
manal en Cuadernos para el diálogo y Triunfo, y que me enseñó 
un montón de trucos de dibujo en mi infancia y me mostró por 
primera vez increíbles autores europeos en ediciones impor-
tadas. Él mismo era un dibujante de viñetas estupendo, muy 
especial. Pero dejó esa faceta para dedicarse a la geografía (hoy 
es catedrático emérito de la Universidad de Madrid).
¿Cuándo nace tu vocación artística?
Supongo que la he tenido siempre. Durante unos años intenté 
estudiar arquitectura… un error que acabó en desastre. En-
seguida, comencé a colaborar haciendo tebeos en la revista 
Makoki y, de forma inesperada, fui ilustrador e infógrafo en 
la redacción del periódico Heraldo de Aragón, durante tres in-
tensos años. Aquello fue un aprendizaje tremendo, hacía las 
ilustraciones para los artículos de opinión, las portadas del 
dominical, pero también los mapas del tiempo y los gráficos 
de la bolsa y de las guerras internacionales. Ahí comenzó mi 
vida profesional, la vocación venía de fábrica.
¿Te consideras poseedor de un estilo gráfico propio?
Sí, bueno, hago muchas cosas diferentes, cómics, ilustración, 
animaciones, pero yo lo veo todo interconectado. Por otro 
lado, intento huir de mí mismo.
¿Qué lo define? ¿Qué diferencia al Carpurnio ilustrador del 
autor de historietas, del animador o del VJ? ¿Es está poli-
valencia parte de tu esencia gráfica?
Por Javier Mora Bordel
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Siempre me ha gustado probar medios diferentes. Trabajar 
en diferentes disciplinas realimenta el trabajo en cada una 
de ellas, para mí eso es necesario. Los cómics me llevaron a 
la animación, y la animación a la experimentación abstracta. 
Las imágenes abstractas que hago como VJ, terminan como 
fondos psicodélicos para mis cómics. En mi trabajo como ilus-
trador tengo bastante desfachatez, utilizo todo tipo de estilos, 
y no soy esclavo de ninguno.
¿Por qué esta necesidad por el seudónimo? ¿Quién es 
Calpurnio? ¿Quién ERROR video? ¿Qué hay de Eduardo Pe-
legrín en cada uno?
Bueno, los autores de cómic usan seudónimos a menudo. Co-
mencé a firmar «Calpurnio» y todo el mundo me llama Calpur, 
hasta mi novia. De manera que mi nombre real, Eduardo, ha 
pasado a un segundo plano, convirtiéndose en mi seudónimo. 
Lo de ERROR video... básicamente se debe a que me gustan 
los errores e interferencias en el trabajo que hago con mis 
imágenes abstractas. Cuando veo un error, un glitch en un 
fotograma, no sólo no lo elimino, sino que lo duplico, lo ex-
tiendo, me regodeo en él. Los errores son aciertos.
¿Cuál es la génesis de cada uno? Hablemos de Cuttlas. ¿Lo 
considerarías, al ser tu obra más conocida y longeva, tu 
forma de expresión más representativa?
Los cómics de Cuttlas son para mí un vehículo perfecto para 
contar lo que me pasa por la cabeza. Como si mi primate in-
terior hubiera encontrado su propio lenguaje. Pero me gusta 
probar muchas cosas... tengo otra vida como artista gráfico, 
con trabajos que no tienen nada que ver con el dibujo de 
monigotes. Hago ilustraciones, carteles, portadas, dibujo para 
exposiciones... sin contar con mi trabajo como videojoquey, 
que realmente me entusiasma. Necesito muchas formas de 
expresión, soy un exhibicionista audiovisual. En estos mo-
mentos estoy trabajando con mucha ilusión en El libro gordo 
de Calpur, en el que hago una recopilación de todos estos 
trabajos diferentes.
¿Cómo nace Cuttlas? ¿Cuál es tu intención?
Cuttlas fue en principio una broma, un cómic mal dibujado 
para rellenar una página de un fanzine que autoeditaba en 
Zaragoza. Sin intención de continuidad. Pero después hice 
otra página, y otra... y así hasta hoy. El personaje tiene ya 30 
años y he dibujado unas 1000 páginas.
¿Tratabas de elaborar una parodia del héroe clásico?
Sí, en principio es una parodia del héroe de western de las 
películas norteamericanas.
¿Por qué escoges el marco del Far West? ¿Sientes especial 
predilección por este género?
No. También fue casualidad, una elección inconsciente. Pero 
creo que el lejano Oeste es un mundo descarnado, en el que 
las pasiones se tornan épicas. Un mundo de tragedia griega. 
De todos modos, ese fue el mundo de Cuttlas al principio, el le-
jano Oeste cargado de acción. Después de su primera muerte 
descubrimos (yo incluido) que Cuttlas no era un pistolero sino 
un actor de cine de éxito, millonario en su enorme mansión de 
Beverly Hills. Después lo pierde todo y vive como un homeless, 
en un banco del parque, durante seis años, en las páginas de 
El País. Más tarde vuelve de nuevo al Lejano Oeste, y (desde 
2004 en el periódico 20minutos) vive en un espacio-tiempo 
abstracto, amplísimo, en el que todo vale. Se lo ha ganado.
Cuando abrí el facebook de Cuttlas, redacté rápidamente un 
texto que siempre me ha gustado: «Nací en Ghost City, Texas, 
a finales del siglo pasado pero tengo aproximadamente 30 
años. Vivo en una especie de agujero espacio-temporal que me 








Enrique Cerdán (Valencia, 1937) pertenece a la época gloriosa del tebeo, algo quizá tristemente irrepetible. En este 
periodo el tebeo era la forma de entretenimiento cultural más conocida entre los niños y Cerdán fue uno de sus máximos 
exponentes en la categoría de humor e infantil. Académicamente lo situamos en la conocida como Escuela Valenciana 
pero, al igual que otros compañeros de lápices y tinta, «emigró» profesionalmente a Inglat erra, Holanda, Dinamarca, 
Italia y Alemania. Por sus manos han pasado desde el Pato Donald hasta Mortadelo y Filemón o El botones Sacarino, pero 
siempre recordaremos sus creaciones propias: Plumita, El Grumete Timoteo o La alegre tripulación del barquito Cascarón. 
Pero Enrique también ha hecho retratos e incluso llibrets de falla.
¿Cuándo se da cuenta Enrique Cerdán que le gustan los 
tebeos?
Desde hace mucho tiempo (risas), desde que era muy 
pequeño, recuerdo cuando mi hermano mayor vino con el 
primer número de El Guerrero del Antifaz, era increíble, me 
encantó y ya no pude dejar de pensar en ser dibujante. Tam-
bién me gustaba mucho la serie de Monito y Fifi. Estuve en 
San Carlos estudiando bellas artes tres años pero me lo dejé 
para hacer tebeos, tuve de profesor a González Alacreu. Pero 
me lo dejé por empezar a publicar tebeos que era mi ilusión.
Ortiz siempre ha sido mi ídolo, me gustaba mucho.
Enrique, no solo has trabajado en humor e infantil, te 
inicias en 1953 en el Periódico Levante haciendo tiras de 
western, luego en el suplemento Lapicerín de el periódico 
La Jornada, después tiras de humor de nuevo en Levante 
hasta que en 1961 te presentas en la Editorial Valenciana 
donde Soriano Izquierdo te da trabajo enseguida, ¿cómo 
fue trabajar para la Valenciana?
Al principio muy ilusionante, fíjate tú, ahí, rodeado de grandes 
profesionales como Grema o Nin, muy ilusionante porque lo 
que quieres es publicar y vivir de ello.
Lo que pasa es que desde el tiempo te das cuenta que no nos 
trataron bien, allí no había derechos de autor ni derechos 
de reproducción ni nada de nada. Además, fue un trabajo 
de estar solo, en casa, sin compañeros. Ibas, entregabas las 
páginas, te pagaban y te volvías con otro encargo.
¿Y económicamente hablando?
Hombre, pues se ganaba más que otros para el momento en 
que vivíamos. Pero se trabajaba mucho. El que más ganaba era 
Sanchís, él se hacía el doble de páginas que nosotros! (risas). 
Lo malo era la falta de visión artística de los hijos de Juan 
Puerto, eran igual que su padre, imagínate que le presentas 
unos dibujos que en otros países hubieran hecho las delicias 
Por Gonzalo Torres Pastor
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de niños y no tan niños y viene Fernando Puerto y te dice que 
eso no encaja, vamos, que te decepcionan esas actitudes.
Un tema candente fue el reclamo de los derechos de autor, 
algo impensable en esa época pero, aparte de reclamar 
estos derechos, ¿llegásteis a reclamar la obra original?
Ni en esa época ni en la posterior, nunca tuve derechos de 
autor, ni con Bardon ni con los trabajos más personales como 
los de Bruguera o la Valenciana. Los originales los enviabas o 
entregabas en mano y nunca los volvías a ver, hay cosas mías 
que incluso se han publicado en el extranjero y nunca lo supe.
Los originales los tratamos de recuperar cuando se iba 
cerrando la Valenciana. Recuerdo que montábamos guardia 
delante de la puerta y una vez vimos cómo cargaban un 
montón de originales en una furgoneta con las ventanas 
tapadas. En el coche íbamos Celedonio Frejo (Nin), Grema, 
mi hijo Enrique, Pepe Lanzón y yo. Empezamos a seguirlos 
para ver donde iban con los originales, pero enseguida se 
dieron cuenta que les seguíamos, aparcaron en Peris y Valero 
y esperaron hasta que nos cansamos y nos fuimos. Fue muy 
decepcionante su actitud con los autores.
Normalmente fuiste autor completo, amo y señor de guión 
y dibujos, ¿sufriste alguna imposición editorial o proble-
mas con la censura?
Editorial no, como te he dicho el poco tacto artístico de los 
dueños de la Valenciana. Para la censura venía un cura, el pa-
dre Vázquez, que hacía cambiar textos y, sobretodo, a los que 
hacía cambiar era a los autores de cuadernos de aventuras, 
quitando espadas, hachas, vamos una tontería que dejaba 
viñetas sin sentido (risas).
Nunca dejaste de trabajar, incluso compaginabas los tra-
bajos de la Valenciana con los de Bruguera (para la revista 
Zipi y Zape creó a Marujito y para Din Dan, La Pensión de 
Doña Inés) y la Agencia Bardon (dibuja para toda Europa 
personajes como El Pato Donald, Los tres Cerditos, Smed 
El Castor etc). Has creado varios personajes conocidos en 
el mundo del tebeo de humor e infantil ¿Cuales son los que 
más te gustan?
Realmente lo que más me ha gustado hacer es La Alegre 
Tripulación del Barquito Cascarón, era todo un mundo que me 
hacía muy feliz. Plumita también me gustaba mucho pero hoy 
en día no le hubiera llamado así, le hubiera llamado Mocasín.
También entintaste, para el extranjero, los lápices de tu gran 
amigo Gregorio Martínez (Grema), en series como Sport Bi-
lly, Dr. Snuggles o Fix y Foxi, ¿trabajábais en equipo?
No, trabajábamos solos, un trabajo muy solitario. De vez en 
cuando nos juntábamos porque hemos sido muy amigos, hay 
mucho cariño. Estuvo incluso lo del Club DHIN y también nos 
juntamos en los Salones del Cómic de Valencia, que eran para 
profesionales, nada que ver con lo de ahora.
Se te atribuye la autoría de algunas historias de persona-
jes tan conocidos de Ibáñez como Mortadelo y Filemón y El 
Botones Sacarino, ¿Cómo surge este trabajo?
En primer lugar decir que no es un trabajo del que esté 
orgulloso porque luego me enteré de que fue cuando Ibáñez 
no estaba dibujando a estos personajes con motivo de su 
litigio de autoría con Ediciones B.
Fueron varias historias de cuatro páginas y me las encargaron 
tras pedirme una prueba. Era un momento en que Ibáñez 
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no estaba trabajando en estos personajes por la causa 
comentada antes.
No me gustó usurpar los personajes de un autor pero en ese 
momento no se sabían tantas cosas. No es un trabajo del que 
esté orgulloso.
¿Cuáles son algunas de tus facetas desconocidas? porque 
todos los artistas habéis entrado en otros campos de una 
forma u otra.
Pues bien, yo he hecho muchos retratos, podría hacer a 
cualquier mujer vestida de fallera de memoria (risas). La ver-
dad es que me gustaba hacer retratos y se me daba muy bien. 
También estuve haciendo portadas de llibret de falla durante 
más de diez años, muchas de ellas premiadas.
Enrique, ¿cómo ves el futuro del medio?
Lo veo muy complicado, en este país no hubo cultura del 
tebeo, no se valoró como algo importante, al contrario que 
en Francia o Italia, los jóvenes de hoy tienen más fácil los 
videojuegos que son muy rápidos, y se mueven. Vamos, que 




Uno de los integrantes que fundaron el colectivo 7 Monos es Sergio Córdoba (Benidorm, 1976), donde conoció al resto 
de componentes en Bellas Artes de Valencia. Con Freaks In Love alcanzó el reconocimiento por el que obtuvo el Premio al 
Autor Revelación en el Salón del Cómic de Barcelona en 1999. En cómic ha publicado también Los últimos o Malas Tierras 
y otras historietas en revistas como El País de las tentaciones o El Manglar.
¿Cómo encontraste el mundo del tebeo cuando empezaste 
a trabajar en él?
En una de sus habituales crisis. Casi todas las revistas de có-
mics habían desaparecido, y las editoriales que tenían hueco 
para nuevos autores eran muy modestas, como Camaleón o 
Undercómic. Por otro lado, yo venía del mundo de los fanzines 
y, con los nuevos programas informáticos y el abaratamiento 
de imprentas, la autoedición de aspecto «profesional» se veía 
como una opción cada vez más viable.
¿Qué crees que has aportado?
Algunas páginas hijas de su época, para lo bueno y para lo malo.
¿Cómo ves la industria del tebeo actualmente?
En otra de sus crisis, aunque ahora tenemos la excusa de que 
también es general. En cuanto a oferta, la situación es fantás-
tica, hay mucha variedad. La parte mala es que el mercado 
está muy atomizado. Se publica mucho, pero las tiradas y las 
ventas son muy pequeñas; y luego hay unos pocos «bestse-
llers». En general diría que la situación se parece cada vez 
más a la que vive el mercado del libro.
¿Cuál crees que es el futuro del medio?
Ni idea. A corto plazo creo que se volverá a formatos un poco 
menos lujosos para abaratar costes, pero vete a saber. En 
cuanto a los autores, creo que tendrán que seguir pensando 
en la posibilidad de trabajar para mercados extranjeros, si 
quieren tomárselo como una profesión.
¿Cómo llegaste a ser parte de 7 Monos y de qué te ha servido?
7 Monos surgió entre compañeros de la facultad de Bellas 
Artes, y Artes y Oficios. «Los de los cómics» nos conocíamos 
entre nosotros, nos veíamos en la cafetería de la facultad, 
y todos teníamos fanzines o proyectos en marcha, así que 
no fue raro que nos agrupáramos. Sirvió para muchas cosas, 
desde aspectos técnicos hasta personales. Mantenemos la 
amistad, y seguimos reuniéndonos para cenar y colaborando 
entre nosotros.
Por Carlos Ciurana Moreno
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¿Que supuso Freaks In Love en tu carrera?
En lo personal, una necesidad. En lo creativo, un camino dis-
tinto a mis anteriores fanzines, y que he seguido después. En 
lo profesional, me «puso en el mapa» durante un momentito.
Tus historias giran en torno a relaciones personales ¿Cuán-
to hay de autobiográfico en ellas?
Hay una parte autobiográfica, pero casi nunca literal. La bio-
grafía se vuelve ficción en cuanto la elaboras un poco. En la 
obra terminada, los elementos inventados y los «reales» se 
ponen en el mismo nivel. Para decirlo de otra manera, en mis 
historias suele haber elementos o emociones vividas, pero 
como impulso para elaborar una historia «inventada».
Aunque has realizado otros cómics (Malas Tierras, Los últi-
mos), no eres un autor prolífico ¿A qué se debe esta escasez 
de trabajos?
En mi identidad secreta también soy animador, y es lo que ha 
ido pagando casi todas mis facturas. El cómic es un mundo 
muy exigente, requiere mucha dedicación. Mi caso es muy 
habitual, son muchos los dibujantes de cómic que también 
compaginan el dibujo con otras actividades.
Has trabajado en animación, ¿está mejor pagado que el 
cómic?
La animación me la tomo como un oficio, no tan personal 
como los cómics. Hay que saber adaptarse y es un mundo muy 
inestable, la gente suele trabajar en producciones que duran 
algunos meses, y después hay que buscarse la vida; pero si 
consigues enlazar varios proyectos, o en distintos estudios, 
puedes ir tirando. Al menos es mi caso. Eso sí, como animador 
me considero un currante más, una pieza de la producción.
¿Te ha tentado realizar una novela gráfica?
Estoy ahora mismo dibujando una, junto a un guionista 
de cine. Nunca había dibujado nada tan extenso, así que 




Cristina DurÁn/Miguel ángel Giner bou
Sois estudiantes de Bellas Artes, os conocéis en la fa-
cultad realizando el fanzine No Aparcar Llamo GRÚA, 
contadnos que pasa a partir de ahí. Primero trabajáis 
en animación.
Cris: Sí, lo que hicimos primero de todo fue alquilar un estu-
dio, aunque era un estudio vivienda ya que de los cuatro que 
formamos LaGRÚA, dos de ellos vivían allí, y así en la mitad 
del piso estábamos los cuatro trabajando.
Antes de empezar la animación buscamos trabajo de ilustra-
ción, de diseño gráfico,... cuando sales de la Facultad haces 
un poco de todo. Y al poco de eso fue cuando salió trabajo 
en Cartoon Producción, la empresa de animación, y así es-
tuvimos dos años, aunque luego trabajamos para el estudio 
desde casa y, mientras estábamos en animación, seguíamos 
buscando trabajo de ilustración, entonces empezamos a hacer 
un poco de libro de texto, de libro infantil, pero al principio 
cosas muy puntuales.
Migue: sí, además éramos cuatro y encontrar cosas para to-
dos era complicado.
Habéis trabajado muchísimo para ilustración, tanto pu-
blicitaria como editorial, ¿es muy distinto del mundo de 
los cómics?
Migue: sí, es menos apasionante quizás. Depende también 
del encargo, quizá el libro de texto es lo menos apasionante, 
es menos personal, porque tienes que dibujar lo que te dicta 
el encargo, pero paga las facturas y va muy bien para ir rom-
piendo mano, para adquirir soltura.
Cris: eso en el caso del libro de texto, en el caso del libro in-
fantil sí que es más personal, incluso aunque el texto no sea 
tuyo, pero sí que puedes hacer una obra tuya más personal. 
Nosotros nos metimos en Bellas Artes porque nos gustaba el 
cómic aunque luego haces de todo.
Lo cual es raro porque muchos alumnos se quejan de que 
no hay nada de cómic en Bellas Artes, en la carrera me 
refiero, ¿era distinto cuando estabais vosotros?
Cris: había una sola una asignatura en 5º, Narración Figurativa, 
pero si los profesores te veían enfocados en el mundo del cómic 
te dejaban que tus proyectos los enfocaras hacia esa vertiente. 
No había más asignaturas aparte de la de narración figurativa 
pero sí es cierto que te dejaban cierta libertad. Nosotros ha-
cíamos el fanzine No Aparcar Llamo Grúa y los profesores nos 
ayudaban y nos aconsejaban, por lo tanto sí que había unas 
ganas de colaborar por parte del profesorado. Además tampoco 
había otra cosa, si dibujabas sólo podías ir a Bellas Artes o a Ar-
tes y Oficios, no había como ahora en el Máster una asignatura 
de cómic, al igual que en la ilustración que tampoco había nada 
en particular, cogías ideas generales para luego ganarte la vida.
¿Qué os parece el hecho de que hoy en día muchos de los 
estudiantes de Bellas Artes se estén quejando de que les 
enseñan a vender un producto en vez de las técnicas para 
poder trabajar?
Migue: Siempre van a haber quejas, siempre habrá un sector 
que se va a quejar, en nuestra época se quejaban de que salías 
bien preparado pero no sabías vender tu proyecto, venderte 
a ti mismo. Ahora que se enseña a vender un proyecto, los 
alumnos se quejan de que no salen preparados. En cada época, 
hagas lo que hagas siempre va a haber algún sector crítico.
Cris: como en todos los ámbitos encontrarás los dos o tres 
profesores que te animarán a realizar tu proyecto, a nosotros 
hubo dos o tres profesores que nos estimularon mucho en 
nuestros proyectos aunque no fueran de esa especialidad y 
la única asignatura, la de narración figurativa que la daba 
Marina Segarra, realmente era una buena profesora y la asig-
natura nos interesaba.
Se conocieron en la Facultad de Bellas Artes, fundaron un fanzine, ella era una de las pocas mujeres de su época a la 
que le molaba esto de los cómics, él era un rebelde sin causa. Finalistas dos veces del Premio Nacional por sus novelas 
gráficas autobiográficas Una posibilidad entre mil y La máquina de Efrén y dinamizadores incansables de APIV (Asociación 
Profesional de Ilustradores de Valencia), y lo más importante, buenas personas.
Por Ricardo Engra Fernández
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Migue: sí es verdad que quizás hoy en día esté más enfocada 
hacia el mercado pero hay optativas en las que el alumno 
puede elegir.
Hablando de ilustración, sois miembros activos de APIV 
(Asociación Profesional de Ilustradores de Valencia). Va-
lencia tiene un pasado enorme de Ilustradores: Dubón, 
Vicente Ballester Marco, etc ¿se está recuperando la 
ilustración actualmente? Quiero decir, se toma en serio 
el trabajo de los ilustradores o se sigue viendo cómo sim-
plemente autores que ilustran libros de texto.
Migue: no, yo creo que hay un boom y está de moda. Esto 
es como todo, está de moda porque está ESAD y un Máster 
de Ilustración o al haber gente que se dedica a la Ilustración 
existen ESAD y un Máster. 
Hoy en día la Ilustración y el Cómic se han puesto bastante 
de moda en todo el mundo y eso ha hecho que se interesen 
las escuelas por enseñarlo, yo creo que ese es el principal 
motivo del resurgimiento. Por otro lado, Valencia siempre ha 
sido cuna de dibujantes, ilustradores, pintores, etcétera y yo 
creo que esa tradición se sigue manteniendo porque dentro 
del sector cultural de la familia se sigue entendiendo que un 
chaval pueda dedicarse a esto.
Sí que es cierto que hubo una época en que Valencia pa-
recía yerma, más o menos en los 90
Cris: sí que es cierto que hoy en día hay un montón de libre-
rías, eventos, circuitos, hay semanas en las que no llegas 
a todo.
Migue: creo que fue más una cosa a nivel casi mundial, hubo 
un hueco vacío debido al manga y a los superhéroes y Va-
lencia lo sufrió como otras ciudades y puede ser que con la 
novela gráfica y el álbum ilustrado haya vuelto a resurgir.
Desde que habéis revitalizado APIV, se vienen realizando 
importantes exposiciones, charlas, etc desde esta asocia-
ción, ¿es importante esta labor de cara al público?
Migue: hablando como Presidente de APIV, es imprescindible. 
Al final de los 90 y principios del 2000 habíamos conseguido 
que la Asociación estuviera muy presente y tuviera mucha 
repercusión en los medios, tanto en Valencia como incluso 
en España. Con el tema de la crisis, con la política cultural 
de Camps, qué fue lo peor que le podía haber pasado a esta 
comunidad a nivel cultural, hubo un corte en las ayudas, en 
el interés, y eso afectó mucho a la Asociación.
Sí que puede parecer que desde que estáis en la gestión 
de APIV, esta ha salido más hacia fuera de lo que son los 
profesionales de la Ilustración
Migue: sí, pero el problema de antes también era un tema 
sobre todo económico. En estos últimos cuatro años que he 
comentado, la Generalitat no apoyaba al sector. Ahora ha 
vuelto a haber interés por la Generalitat y han vuelto un poco 
las subvenciones y eso nos permite volver a hacer cosas.
Cris: también establecimos una relación con la Fira del Llibre 
para que los ilustradores estuvieran presentes.
Migue: además como presidente sigo la política de llegar a 
cuantos más frentes posibles mejor, que haya cosas intere-
santes en Valencia ya que es donde vivimos.
Miguel Ángel, eres profesor de Máster en Bellas Artes y 
además profesor de ESAT, y Cristina también del Taller de 
Fundamentos, que es una preparación para el Master en 
Bellas Artes, ¿qué supone para vosotros transmitir tantos 
años de experiencia?
Migue: desde hace 5 años que empecé con el Máster la verdad 
es que me ha apasionado, he descubierto una pasión que no 
sabía si la tenía o no la tenía, sí que lo intuía, pero el meterte, 
el feedback de los alumnos y su implicación hace que estés 
disfrutando muchísimo. Todos los años hay dos o tres alumnos 
que tienen un talento brutal.
Cris: aunque yo soy más de estar en el estudio, cuando he 
dado clases lo que he intentado transmitirle a mis alumnos 
es la parte profesional desde el punto de vista de alguien que 
está trabajando en esto, un poco para que vean cómo es la 
profesión por dentro y sobre todo animarlos a que se puede 
trabajar de esto, porque hay mucha gente que dice que de 
esto no se puede trabajar y a mí me da mucha rabia
Siempre decimos que al final uno vive de lo que le gusta, en-
tonces si estudias lo que te gusta le vas a poner más pasión y 
probablemente consigas trabajar de ello, pero si estudias algo 
que tiene salida pero no te gusta, posiblemente no acabes 
trabajando porque no te gusta.
Entonces yo creo que si le pones mucha pasión, mucha disci-
plina, seguramente sí que llegues a lo que te habías propuesto
¿Cómo vienen las nuevas generaciones? ¿Veis las mismas 
inquietudes que teníais vosotros al empezar? Porque ac-
tualmente en Valencia se están realizando unos fanzines 
muy trabajados y hay unas jornadas de autoedición muy 
potentes como son Tenderete.
Migue: Hay mucho movimiento de fanzine en Valencia y en 
toda España. Hay una generación de jóvenes de menos de 30 
años de los cuales muchos han salido de todas estas escuelas 
y másters que se están haciendo. El hecho de que tú lances 
al mercado todos los años 100 personas que en España han 
estudiado ilustración hace que eso derive en fanzines y en 
inquietudes de autoedición, de hecho del Máster todos los 
años me salen un fanzine o dos. 100 grados y Arrós Negre 
fueron el primer año y después Hits with Tits.
Todos los años se juntan para sacar fanzines, es lógico, se 
junta gente joven, además hay unos sitios donde luego los 
pueden vender como son el Tenderete y Graff y es evidente 
que todo eso hace que haya movimiento.
Cris: una de las cosas que me gusta es que cuando estábamos 
en Bellas Artes éramos muy pocos los que hacíamos cómic, 
pero la última vez que fuimos a la facultad nos invitaron a una 
charla en el Club de cómic de Bellas Artes, entonces, llegar a 
una sala con más de 25 personas que hacen cosas de cómic 
y además un montón de mujeres me pareció genial. En tan 
sólo 20 años de ser yo la única prácticamente en mi clase que 
hacía cómic a una sala llena… me encantó
Hicisteis un cómic sobre los derechos de autor, ¿qué 
opináis de que estén saliendo al mercado originales de 
autores de la Escuela Valenciana que se suponía se habían 
perdido o incluso mandado a la basura?
Cris: nos parece muy triste, una de las luchas que desde APIV 
hemos tenido, desde que entramos nosotros después de la Fa-
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cultad en el 93-94, y uno de los objetivos principales, siempre 
ha sido ese. Esa escabechina qué se hizo en esa época en que 
los autores no tenían derechos sobre su obra, el que no se 
vuelva a repetir, que se respeten los derechos de autor, uno 
de los principales pilares de nuestra profesión.
Hablemos ahora de vuestras obras más conocidas, Una posibi-
lidad entre mil y La máquina de Efrén. En Una posibilidad entre 
mil, narráis la desgarradora historia de vuestra hija Laia, ¿fue 
duro realizar esta obra o era necesaria para vosotros como 
una liberación?
Cris: fue duro, sobre todo al principio, pero no lo buscamos 
como una liberación, la liberación vino después. La catarsis y 
la terapia nos vinieron sobrevenidas después. Fue duro porque 
al principio, estás sacando cosas que quieres olvidar: estás 
intentando recordar el detalle, vuelves a hablar con la gente de 
aquella época, vuelves a mirar las fotos, vuelves a recordarlo 
todo al milímetro pero luego se convierte todo en un proceso 
de catarsis. No ha sido bueno sólo en el nivel profesional sino 
a nivel personal: el volver a hablarlo todo, ver cómo se toma-
ba cada uno las cosas, cómo reaccionaba una persona, cómo 
reaccionaba otra, y luego ha sido muy bonito reencontrarse 
con toda la gente que nos ha ayudado, porque claro, cada 
persona que aparecía en el cómic nosotros íbamos y le expli-
camos lo que íbamos a hacer, entonces el ir a hablar con ellos, 
agradecerles públicamente lo que habían hecho, ver cómo se 
emocionaban... Es un libro que sólo nos ha dado alegrías.
Migue: además el hecho de compartir tus vivencias y conver-
tirte a ti mismo en personaje… llega un momento en que dejas 
de verlo como una historia que te ha pasado y pasa a ser 
la historia de unos personajes. Además tus recuerdos pasan 
de ser la realidad a ser unos dibujos y claro, los dibujos son 
mucho más bonitos que la realidad, que es fea y opaca. Los 
dibujos tienen una belleza, y tus recuerdos por tanto pasan a 
ser bellos, a tener esa belleza, y eso es muy mágico.
El proceso del cómic no fueron sólo dos años, fueron más o 
menos cinco, hubo un proceso largo de convencer a Cristina, 
luego escribirlo, escribías un capítulo y no podías, cuando lo-
graba escribir, se lo pasaba a Cris y no podía leerlo, lo dejabas, 
tardabas como dos meses en volver… fue muy largo, por eso 
genera esa catarsis, porque al final, cuando lo has sacado todo 
fuera, ya te habías sacado el alien del que hablaba Cristina.
Cristina, como madre, al contar esta historia, ¿se te han 
acercado otras madres a contarte cómo se sienten? Para 
los lectores que no hayan leído la novela gráfica, hay un 
pasaje en que Cristina utiliza un medio visual (creado por 
Miguel Ángel) en el cual ella es absorbida por una mancha 
negra y su familia le ayuda a quitársela.
Cris: Sí, esa ha sido una de las cosas más bonitas que nos 
ha traído este libro. Además de todos los profesionales del 
ámbito médico, fisioterapéutico, etc, a mí el hecho de que 
me llamen madres, que aún sigue pasando, normalmente a 
través de una madre común que nos pone en contacto para 
hablar, es muy estimulante. Poder hablar con unas madres 
que están igual que estaba yo hace 12 años. Creo que es muy 
importante porque los primeros momentos que te pasa algo 
así reaccionas pensando que no sabes cómo actuar, esa man-
cha negra, pero si te encuentras con una madre a la que no 
tienes que explicar nada porque ha pasado lo mismo que tú 
y que 12 años después esa niña viaja, juega, ríe, etcétera, ver 
todo esto a largo plazo, hace que la madre que está hundida 
mejore muchísimo porque ve que hay una salida, es decir, 
que esto no va a ser así siempre. A mí me encanta, pero sí 
que es verdad que hay veces que puedes ayudar y otras que 
no, hay gente que se plantea las cosas de otra manera y con 
la primera llamada ya sabes si vas a tener conexión o no con 
esa madre, pero con otras he llegado a tener una relación muy 
íntima de amistad. También es verdad que es duro, porque 
también he vivido la muerte de algunos de los bebés ya que 
son casos muy graves, y la madre te llama y te dice que el 
niño ha muerto.
Migue: la mancha negra está inspirada en Spiderman, en el 
simbionte y en el Garaje Hermético de Moebius. Esas dos metá-
foras, sobre todo la de Spiderman utilizada como ese agobio, 
me pareció muy buena para transmitir lo que sentía
Cris: muchas madres nos han explicado que se han sentido 
identificadas, y que les ha servido para explicar a su entorno 
como se sentían... No sólo comprenderlo ellas sino poder expli-
carlo, decirle a sus familiares léete este cómic para que sepas 
cómo me siento, y ya a nivel personal a nosotros también nos 
ha servido para saber canalizar esos malos momentos. Hace 
cuatro años Laia volvió a tener convulsiones y entonces todo 
te vuelve otra vez, el alien que llamo yo, y entonces como dice 
Miguel Ángel, mis recuerdos han cambiado a los del cómic, 
entonces pienso que ha vuelto la mancha negra, que me ha 
vuelto a cubrir, pero sé que me la voy a poder quitar y cada 
vez resulta más fácil.
Me imagino que al igual que a Paco Roca, a partir de la no-
vela os llamarían de seminarios médicos para narrar vuestra 
historia, ¿es raro estar rodeados de médicos y ser vosotros 
quienes contáis los métodos que utilizasteis con Laia?
Cris: a mí me encanta.
Migue: muchos médicos cuando terminas una charla se acer-
can y te dicen que les ha encantado el punto de vista de los 
padres, que haya gente que se atreva a expresarlo en voz alta.
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Cris: nosotros a la profesión médica le estamos muy agra-
decidos, sobretodo a la pública, donde nosotros nos hemos 
encontrado a unas personas maravillosas, al menos el 80 
por ciento de ellas, ya que como en todos lados, siempre hay 
gente un poco complicada. Entonces para nosotros ir a estos 
congresos es una forma de intentar devolverles todo lo que 
han hecho por nosotros.
Después llegaría La máquina de Efrén, donde contáis como 
es el proceso de adopción de Selam, vuestra segunda hija. 
Esta novela refleja cómo de duro y largo es el proceso de 
adopción, ¿no os gusta poneros las cosas fáciles?
Migue: yo lo de la zona de confort que todo el mundo busca 
lo veo horroroso. Cuando estoy mucho tiempo en una zona de 
confort tiendo a intentar complicarme la vida.
Cris: necesita aventuras.
Migue: sí, necesito estimularme.
Cris: Si arriesgas, te puedes dar un tortazo, pero también eres 
más feliz cuando lo consigues, aunque también es verdad 
que después del proceso de Selam ya han sido dos procesos 
duros, después de lo de Laia y lo de Selam, son emocional-
mente muy intensos y sí que recuerdo decirle a Miguel que, 
proyectos profesionales los que hiciesen falta pero personales 
ya habíamos tenido bastantes.
Con las dos obras sois nominados al Premio Nacional, ¿qué 
conlleva este tipo de nominación?
Cris: maravilloso. No es lo importante, pero está muy bien 
que con sólo dos obras las dos hayan estado nominadas, 
realmente te estimula. Nosotros también hemos sido jurado 
y sabemos cómo funciona, se nominan varios cómics, te los 
vuelves a leer, los vuelves a votar... Entonces los que llegan a 
la final no dependen sólo de una persona sino que dependen 
de un jurado de profesionales, y entonces que hayan llegado 
hasta allí significa que algo de calidad tienen. Es un logro 
que hayamos conseguido en este país que haya un Premio 
Nacional del Cómic así que debemos alegrarnos gane quien 
gane y además pienso que se deben decir los finalistas porque 
si se pueden publicitar 10 cómics distintos mejor que mejor.
Migue: el hecho de que exista el Premio Nacional del Cómic 
o el Premio Nacional de Ilustración fue motivado por las aso-
ciaciones y eso poca gente lo sabe.
Cris: el Premio Nacional de ilustración antes no tenía esa 
denominación, era Premio a la mejor obra de ilustraciones 
infantiles y juveniles, era un premio a un libro.
Estáis muy concienciados con ONG como Cruz Roja, In-
termon Oxfarm, Médicos sin Fronteras, y en todas las 
acciones que realizáis con ellas están los cómics y la ilus-
tración: calendarios solidarios, el cómic Viñetas de vida, 
charlas sobre cómic que tratan guerras…el mundo del 
cómic y la ilustración llegan a todas partes, ¿pensáis que 
las administraciones deberían apostar más por este tipo 
de proyectos de lo que ya lo hacen?
Migue: el otro día lo hablaba con un compañero, tanto en 
el Máster como en otras actividades, hemos encontrado a 
muchos alumnos subvencionados por sus estados, ciudades 
o países.
Evidentemente, el dinero de nuestros impuestos, yo quiero 
que vaya a cosas que a mí me interesan: educación, sanidad y 
cultura. Ya que los autónomos tenemos esas tasas y nos suben 
los impuestos, yo quiero que parte de esos impuestos vayan 
dedicados a las cosas que yo pienso que son imprescindibles, 
como la cultura, y dentro de la cultura está el cómic y la ilus-
tración, no sólo la alta cultura como se ha defendido aquí en 
Valencia hasta hace poco, no quiero que mis impuestos se 
vayan a un tipo de actividades que sólo pueden favorecer a un 
5 % de la población como puede ser un director para el Palau 
de les Arts con cierto renombre o una pista de tenis que sólo 
se usa durante 15 días, es decir,detrás deberían haber cosas 
como escuelas de tenis, no sé, algo más.
Cris: Una posibilidad entre mil, es una defensa de la sanidad pú-
blica. En cuanto empezó todo el tema de Laia, dejé de quejarme 
de las cuotas de autónomo porque ella tuvo todo lo que nece-
sitó, todo estaba cubierto, y claro eso te da una tranquilidad.
Mi hija ha estado súper bien atendida con todos los medica-
mentos que hacían falta, con todas las pruebas que hacían 
falta, pero de 3 años a esta parte esto está cambiando. Pero 
yo sigo pagando mis impuestos y cada vez más y en cambio 
ahora pago más medicamentos, tengo que avanzar los gastos 
de ortopedia… La pregunta es, ¿cuál será el futuro de mi hija?
Antes tenía la sensación de tener un bienestar social, que 
cuando yo no estuviera mi hija estaría bien atendida y ahora 
no lo tengo tan claro.
Una pregunta que siempre he querido hacerle a Miguel Án-
gel… cuéntanos el trabajo del guionista. Explicamos a los 
lectores que la pareja formada por Miguel Ángel y Cristina, 
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nado de historias y el otro día me percaté de que los últimos 
15 títulos que había leído eran de autores españoles. Y yo creo 
que es porque los autores aquí gozan de una libertad creativa 
y están saliendo historias realmente interesantes.
Migue: yo creo que es sobre todo el gusto de no tener límite 
creativo, te lo marcas tú y esto quiere decir que si te apetece 
hacer un libro de quinientas páginas puedes hacerlo y segu-
ramente habrá alguna editorial que lo edite, que te apetece 
hacer cualquier temática, seguramente habrá alguna edito-
rial que te lo edite. No es una industria de la que puedas vivir 
exclusivamente, bueno Paco Roca sí, has de compaginarlo 
con otras cosas como publicidad, ilustración, etc.
Aunque a veces me pregunto hasta qué punto estaría capaz 
de sacrificar la libertad creativa por una industria más po-
tente, hay días que pienso ojalá hubiese una industria más 
fuerte para ganar más dinero pero luego pienso que puedo 
hacer una obra de doscientas o trescientas páginas que nadie 
me lo va a impedir.
Y para terminar, dos preguntas personales, ¿qué tipos de 
cómics leéis? 
Cris: como te he dicho anteriormente, leo un tipo de historias 
determinadas, historias sobre personas, que me llenen.
Migue: Yo leo de casi todo, la verdad es que antes leía bastan-
tes superhéroes pero me han cansado, ahora hago un filtro, 
Nacho Casanova me aconseja qué leer. Ahora leo sobre todo 
cómic de autor: francés, español, americano... Chris Ware, 
Spielgman, Gallardo, Ortiz... Y la verdad es que yo soy omní-
voro de la Cultura: literatura, cine, música, cómic...
Cris: a Migue le falta hacer una película.
Migue: mi gran influencia narrativa es el cine, no es el cómic. 
El cine ha sido el que más me ha marcado a nivel narrativo, 
de hecho mis cómics narrativamente tienen un ritmo cine-
matográfico por qué es lo que he consumido y lo que tengo 
dentro de la cabeza.
Y una para Miguel Ángel, eres muy fan del cine, ¿qué pe-
lículas te han influido más?
Migue: Wilder, Wilder, Wilder... Yo era ratón de Filmoteca. Mi 
santuario era la filmoteca y en el nuevo cómic se pone ma-
nifiesto. Los clásicos me han marcado mucho: Billy Wilder, 
Alfred Hitchcock, Kubrick... Soy un gran consumidor de cine, 
de hecho con las niñas he tenido que frenar pero me veía una 
media de película por día.
Ya para finalizar, ¿queréis añadir algo?
Cris: yo quiero añadir una cosa, mi pasión han sido toda la 
vida los cómics, ha sido mi sueño y por eso empecé Bellas 
Artes, pero es cierto que cuando empiezas a trabajar lo dejas 
apartado entre la animación y la ilustración y parecía que no 
iba a llegar a hacer cómic, y no esperaba que a los 40 años 
me iba a convencer Miguel Ángel y es verdad que ahora estoy 
disfrutando mucho todo lo que esto conlleva.
Era algo que ya no esperaba y lo estoy disfrutando el doble... 
Ha sido como una segunda oportunidad, ya tienes una vida 
profesional y personal hecha y de repente se te abre esta 
puerta y aunque es mucho trabajo y mucho esfuerzo, cuando 
algo te gusta y te apasiona es una felicidad increíble. Nunca 
es tarde para cumplir los sueños.
es Migue quien normalmente realiza el guión y Cristina 
quien dibuja, desapareciendo, cada vez que los llaman, del 
tándem Miguel.
Migue: Bueno, esto es una cuestión que asumí desde el pri-
mer momento que decidí hacer un cómic con una mujer, en 
este caso con Cristina. Sabía que esto iba a pasar, así que no 
es una cosa que me afecte a nivel emocional para nada, de 
hecho me río mucho de estas cosas.
A mí lo que me interesa es contar historias, tener una platafor-
ma donde pueda contar mis inquietudes y poder plasmarlas 
en un tebeo o en una película si fuese necesario. La sociedad 
suele pensar que el dibujante es el autor total del cómic, bue-
no es una cosa que asumes y ya está, y por ejemplo, siempre 
que podemos, Cristina y yo decimos que el cómic está hecho 
entre los dos, Cristina ha guionizado un montón de páginas 
y yo le ayudo un montón en el dibujo, de hecho yo soy el que 
hace el arte final con el bitono o el color, pero bueno, para 
facilitar las cosas siempre es más fácil decir que uno es el 
dibujante y el otro guionista.
Cris: es muy gracioso, porque Miguel Ángel es un hombre atí-
pico. En nuestra sociedad habría muchos hombres que no lo 
llevarían bien pero Miguel lo lleva estupendamente, de hecho 
en broma me ha llegado a decir «voy a dedicar mi carrera en 
lanzar la tuya», es una gran generosidad.
Una pregunta comprometida, ¿creéis que la novela gráfica 
ha salvado el mercado editorial español?
Los dos: no, salvarlo no, salvarlo no lo salva nadie.
Migue: es un buque que se está hundiendo, es como el Titanic, 
lo que pasa es que lo mantenemos un poco a flote.
Cris: pero sí que es cierto que, aunque haya crisis editorial, la 
novela gráfica está en un buen momento. Sí que creo que es 
muy buena a nivel creativo y el nivel de autores... Por ejemplo, 
Migue lee de todo, pero a mí me interesa más un tipo determi-
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ElfElix
Uno de los máximos exponentes del underground nacional que desde sus principios ha elegido la autoedición al margen 
de las grandes editoriales para dar a conocer su línea temática de corte brutal y gamberro, exquisito en su técnica y 
formas, psicotrónico en su temática, y caracterizado siempre por el buen humor y la sorpresa obscena según las normas 
bien pensantes de nuestra comunidad, principal enemigo de este estilo de comunicación.
¿Piensas que el riesgo gráfico es una opción?
No sé. Creo que a todos se nos ocurren diferentes historias: 
bien surgen de nuestra imaginación o partiendo de experien-
cias, o son una mezcla de ambos. Lo que se quiera contar, la 
temática o la forma que se le quiera dar pueden ser más o me-
nos arriesgadas dependiendo de la sensibilidad del público. 
Yo nunca me he planteado si estaba arriesgando algo con mis 
(pocas) historietas y dibujos. Son más bien una necesidad, un 
pensamiento que pide salir. Y esto lo haces con los recursos 
gráficos de los que dispones. Entonces no es una cuestión de 
riesgo, no te queda otra opción.
¿Cómo apareciste en este mundillo? ¿Alguien te descubrió 
o animó?
El mundillo de los fanzines y la autopublicación lo descubrí 
gracias a David Heras y Gerardo Sanz, del «Como vacas mi-
rando al tren«, en un cursillo que hicieron en la universidad… 
Pero fue cuando conocí a Alberto Vázquez en las clases de 
dibujo y creamos el Fanzine Enfermo cuando realmente me 
animé a dibujar más y producir dibujos e historietas.
¿Cuándo empezaste a ganar dinero y pensaste que podrías 
vivir de esto?
Aunque haya tomado un camino distinto, siempre tuve la espe-
ranza de vivir del dibujo. De hecho mi trabajo y sustento actual, 
entre otras pocas cosas, lo tengo gracias a saber dibujar.
¿Siempre quisiste ser dibujante de tebeos o la ilustración 
te llamaba más la atención? ¿En qué campo te sientes más 
cómodo?
A mi lo que me gusta es dibujar. Hacer historietas me resulta 
muy laborioso, con la planificación de las páginas y los encua-
dres de las viñetas y la narración, pero si creo que tengo algo 
interesante que contar el esfuerzo merece la pena, aunque 
luego me sienta agotado. Hacer una ilustración me resulta 
más fácil y suelo trabajar de un modo bastante bruto e im-
provisado, con pocos esbozos y partiendo de primeras ideas. 
Creo que esto último me gusta más.
¿Das más importancia a la composición y la narración o a 
la técnica, el estilo y la representación?
En realidad estoy contento si al final sale algo que se entienda 
y que quede «más o menos bonito». Me encantaría dominar 
la composición de las páginas y tener una narración con buen 
ritmo y giros interesantes, y dibujar las cosas como se las plan-
tea mi cabeza, y controlar muchas técnicas desde la acuarela 
a la tinta y el ordenador. No doy prioridad a ninguno de estos 
recursos o aspectos. Sólo intento crear algo lo mejor que pue-
do con los recursos que tengo, y no creo destacar en ninguno.
¿Cuál crees que sería tu mejor historieta?
Sólo he hecho unas cuantas historietas cortas en ediciones 
grupales!!! En realidad me da mucha vergüenza ver lo poco 
que he producido en mi trayectoria como dibujante, y más aún 
con el parón que ha supuesto mi formación y el trabajo como 
profesor de dibujo en Alemania. Pero me produce una sonrisa 
ojear de vez en cuando los ARGH! y los Fanzine Enfermo, y 
son publicaciones hechas gracias a muchos y cuyas cosas me 
gustan más que las mías propias.
¿Mantenías contacto con otros dibujantes o eras un soli-
tario trabajador en tu estudio?
Ambas cosas. El contacto con otros dibujantes era algo de 
lo que más me gustaba. De hecho conocí y trabajé con un 
montón de personas geniales y fue realmente gracias a ellos 
que nuestras autoediciones tuvieron lugar. Pero a la hora de 
trabajar en mis páginas, prefiero hacerlo en solitario. Para mí 




¿Quiénes fueron tus referentes?
Recuerdo fliparlo al descubrir a Stephan Blanquet, su trabajo 
me sigue gustando mucho. Por supuesto que Robert Crumb 
y un sinfín de autores del underground americano y euro-
peo que aparecían en revistas como Yuxtapoz o Strapazin. 
Los franceses de la Associacion también me causaron buen 
impacto, como Blain, Sfar o David B.
¿Publicas pensando en un resultado que sea interesante o 
en si va a tener aceptación entre tu público?
Creo que nunca he pensado realmente en el público o en si va 
a tener aceptación aquello que haga. Por lo menos, mientras 
hago los dibujos es en lo último que pienso. Me preocupan más 
la forma y la transmisión del sentimiento o la idea de la que 
parten. Si el resultado es interesante o no, es algo que creo que 
también se me escapa de las manos y sobre lo que no puedo o 
quiero decidir. Siempre he hecho lo que me ha dado la gana.
¿Cuáles eran las salidas cuando empezaste? ¿Y ahora, sólo 
vives de los cómics?
Cuando empecé recuerdo que había un montón de concursos 
que ayudaron a muchos de nosotros a empezar, a viajar y a 
conocernos. Fue una época muy, muy bonita. El trabajo como 
dibujante no es y tampoco era fácil entonces: requiere mucha 
constancia y sacrificio, pero también paciencia y aguante. 
Cuando me mudé a Alemania tuve que desistir por motivos 
económicos, pues el modo de vida que decidí seguir requería 
de unos ingresos que la ilustración y el dibujo no me aportaban. 
Recuerdo la decisión con tristeza, pues por aquellos entonces 
empezaba a ser algo conocido y a recibir varios encargos, 
pero seguían sin ser suficientes para las expectativas que te-
nía entonces. Pensé que presentarme y prepararme para unas 
oposiciones como profesor era el camino más rápido y seguro 
para establecer una seguridad, y luego volver a dibujar más 
adelante. El proceso ha resultado agotador y la vida me ha 
dado un par de vueltas inesperadas que me han llevado a no 
publicar nada desde hace muchísimo tiempo. He hecho algunas 
cosas y he procurado no perder del todo la mano, pero siento 
vergüenza al ver lo que hacen amigos y compañeros que se han 
mantenido fieles a sí mismos. Yo ahora vivo con mis ingresos 
como profesor de dibujo en una escuela. Y me gusta, ¿eh? ¡Me 
lo paso muy bien, tampoco es tan grave!
¿Podrías decirme qué has aportado a este medio?
¡No creo que sea yo quien deba de contestar esta pregunta! Si 
he hecho algo que merezca la pena en el mundo de los cómics 
y la edición me alegro, porque lo poco que hecho ha sido de 
corazón. ¡Pero no creo que haya aportado realmente gran cosa!
¿Te sientes distante del resurgimiento de la ilustración 
nacional al vivir en Alemania?
Sí. Pero ha sido mi decisión y mi responsabilidad. Yo mismo 
elegí distanciarme. No es que me entristezca, y ya he comen-
tado mi sentimiento de vergüenza al compararme con amigos y 
colegas. Pero ojo, vergüenza, no envidia. Me encanta lo que se 
está cociendo en España en estos momentos: los festivales de 
autoedición de Valencia con Martín Lopez y Luis Demano (entre 
otros muchos), la constancia de Manuel Bartual y Monteys tras 
el cierre de El Jueves, y ver lo que están haciendo ahora amigos 
como Alberto Vázquez o Mar Hernández me llena de orgullo, 
y estoy muy contento de haber compartido un momento de mi 
vida con ellos. Parece que se están tomando muchas medidas 
para dignificar a las profesiones creativas desde los mismos 
grupos de creadores, porque lo que es el gobierno...
¿Sigues pensando que la autoedición es una de las salidas 
de este medio en la actualidad?
Sí, y además con firmeza. Ya sea en solitario o en grupo, al 
margen de distribuidoras y típicos o tópicos medios de venta 
y mercados. Es un proceso laborioso y que requiere mucha 
dedicación y organización personal, pero vale la pena, pues 
permite total libertad creativa a todos los niveles (historias, 
estilos y formatos) Y en vistas a la situación general económi-
ca y cultural de nuestro país, va a ser la única manera posible 
de encontrar material de calidad.
¿Podrías contarnos algo de tu próximo proyecto?
Si tuviera alguno te lo diría.
¿Qué estás leyendo ahora?
En lo que se refiere a los cómics he descubierto una editorial 
alternativa alemana que está publicando unas cosas precio-
sas. Se llama Rotopol Press y lo que hace Jesse Jacobs me 
encanta. Y en la mesilla de noche tengo el cómic de la bruja 
de Simon Hanselmann, que aquí se titula Hexe Total y una 
recopilación de historietas de los Mumins de Tove Jannson, 
junto a libros sobre monstruos a lo largo de la historia del 
arte, insectos y cuentos de Ottfried Preussler.
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Enkaru
Mangaka del sur de nuestra comunidad, inicia su andadura publicando su manga Trisquel en 2010 fomentando el estilo 
manga de autor español. Anteriormente se había dedicado a trabajos publicitarios en la provincia de alicante.
Eres una chica de la que cualquier lector se enamoraría: te 
gustan los cómics, los videojuegos, la fantasía, ¿de dónde 
te vienen todas estas facetas?
Desde que era pequeña siempre me han gustado los cómics, la 
animación y los videojuegos. Me gustaban de todo tipo, pero 
la verdad es que lo relacionado con la fantasía me atraía un 
poco más y con los años se ha ido reforzando. Pero mi afición 
por todas estas cosas me viene desde que era niña.
Antes de comenzar a hablar de tu trabajo, queremos saber 
qué tipo de lecturas tenías de pequeña, si por casualidad 
llegaste a leer algo de la Escuela Valenciana, y ya de 
mayor qué tipo de lectura te ayudó a posicionarte para 
dedicarte profesionalmente al mundo de los cómics.
De pequeña leía de todo lo que estuviera acompañado por 
dibujos, aunque no recuerdo si alguna de aquellas lecturas 
era de la Escuela Valenciana. Ya en la adolescencia empecé 
a interesarme por el manga, que fue lo que hizo que quisiera 
dedicarme a esto de verdad, aunque a día de hoy me atrae 
más el cómic europeo y el americano, pero sigo leyendo un 
poco de todo igualmente.
Te has declarado muy fan de Rumiko Takahashi, creadora 
de obras como Ranma o Lamu. Ese humor es el que está 
presente en tu obra aunque sea de ciencia ficción medie-
val, ¿verdad?
Sí, sin duda. Me encanta Rumiko Takahashi y fue con su obra 
Ranma 1/2 con la que empecé a aficionarme al manga. Me 
hace gracia ese tipo de humor un poco absurdo y me gusta 
que haya muchos personajes con personalidades muy dife-
rentes para crear conflicto. Creo que en mi obra Trisquel se 
nota su influencia, aunque casi siempre me la comparan con 
Slayers de Hajime Kanzaka.
Te dedicas a un mercado difícil, el manga producido en 
España, ¿por qué decides ese camino?
No es algo que decidiera exactamente. La verdad es que 
cuando empecé a hacer Trisquel pensaba presentarlo a un 
concurso, pero la fecha de entrega estaba muy cerca y por 
falta de tiempo no lo pude acabar. Poco después me enteré 
de que la editorial Nowevolution buscaba dibujantes y les 
mandé mi proyecto. No esperaba que me fueran a contestar 
siquiera, pero para mi sorpresa estaban interesados en pu-
blicar mi obra.
Después de llevar dos volúmenes publicados de Trisquel, 
¿cómo ves el futuro de esta línea de mercado de manga 
made in Spain que llevan a cabo editoriales como Nowe-
volution? ¿Puede haber similitudes entre el mercado 
cinematográfico español y el del manga producido aquí? 
Como que todavía no se les toma en serio.
Bueno, yo creo que cada vez los españoles se toman más en 
serio tanto el cine como el cómic nacional, lo que pasa es que 
tenemos una competencia brutal en el extranjero y eso hace 
que sea más difícil dedicarse íntegramente a esto en nuestro 
país (por lo menos a lo que al cómic se refiere, que es lo que 
conozco más). Aparte creo que no hay tanta afición a este 
tipo de lectura como en otros países por lo que el mercado 
es más reducido, y muchos artistas acaban trabajando para 
editoriales extranjeras.
De todas formas en los últimos años han surgido nuevas edi-
toriales que viven prácticamente de publicaciones españolas, 
así que supongo que el público cada vez lo acepta más. Nunca 
se sabe, quizá de aquí a un tiempo acabamos creando un 
mercado mucho más grande. Ojalá.
Por suerte, hay muchos autores españoles que se dedican 
a este estilo como David Ramirez, Kenny Ruiz, Irene Roga, 
Angy Fernández, ¿el futuro está asegurado?
Españoles que se dedican al cómic hay muchos, pero como he 
comentado anteriormente, la mayoría de los que pueden vivir 
de ello es porque acaban trabajando en editoriales extranje-
Por Ricardo Engra Fernández
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ras o lo compaginan con la ilustración, haciendo trabajos por 
encargo y cosas por el estilo. El futuro está asegurado para el 
que de verdad le gusta esto y está dispuesto a sacrificar mu-
chas horas de sueño por trabajar duro y mejorar. Es la única 
manera de hacerte un hueco en este mundillo tan complejo 
aunque alucinante.
El mercado de manga es muy duro, podríamos comparar 
la producción de títulos al mercado francés, ¿crees que el 
consumidor, mayoritariamente adolescentes, conoce todo 
el trabajo que lleváis detrás?
Supongo que depende de cada uno, pero en general no lo 
creo. Digo esto porque yo misma no sabía el trabajo que lle-
vaba detrás hace unos años. Hay que estudiar mucho, trabajar 
más y ser muy constante. Y cuando te rechazan un proyecto, 
mantener la actitud positiva para seguir intentándolo. Y una 
vez estás dentro de una editorial tampoco te puedes relajar, 
porque al no tener al jefe delante es fácil holgazanear. Así 
que es importante ser una persona profesional y responsable.
Estamos ante lo que se ha considerado un boom de auto-
ras, aunque siempre han estado ahí, pero que ahora se ha 
normalizado, ¿Cuál es tu opinión?
Me encanta que seamos tantas mujeres en el mundo del có-
mic. A las chicas también nos gusta leer tebeos y que haya 
tantas que, como yo, también se dediquen a ello me parece 
genial, porque cómics hay de todo tipo, no es sólo una lectura 
para hombres o para niños como piensa mucha gente.
En tu trabajo, encontramos tu estilo reconocible que es el 
manga, pero has trabajado para un libro de texto alemán 
con un estilo más sencillo pero muy efectivo, ¿cómo llegas 
a ese trabajo?
Contactaron conmigo para ese trabajo por recomendación de 
otra persona. En la actualidad sigo haciendo algunas cosas 
más para ellos.
Con ese estilo más sencillo, ¿has pensado embarcarte en 
un trabajo mayor (novela gráfica) con ese estilo?
No, en absoluto. Cuando te dedicas a esto tienes que aprender 
a adaptarte a lo que te pide el cliente, pero es importante 
tener tu propio estilo. Así que para mis propios proyectos 
prefiero trabajar con lo que realmente me gusta.
Por cierto, en Trisquel eres guionista y dibujante, es tu 
obra, ¿cómo te enfrentaste al proyecto?
Al principio estaba un poco asustada, era la primera vez que 
publicaba algo y tenía que hacer yo todo el trabajo. Además 
hasta que no te dedicas profesionalmente al cómic no sa-
bes cómo se trabaja realmente con una editorial, ni cómo se 
prepara una página para imprenta y ese tipo de cosas. Pero 
gracias a mi familia y amigos que me apoyaban, creo que 
pude seguir adelante con confianza. De todas formas, ahora 
que ha pasado un tiempo, cuando lo releo pienso que si lo 
volviera a hacer cambiaría muchas cosas. Supongo que eso 
es bueno, quiere decir que habré mejorado un poco.
Y ahora estás metida en otro proyecto, un webcómic 
llamado Sparkshooter, del cual eres la nueva dibujan-
te y trabajas para un guionista. Cuéntanos como llegas 
allí, por que los dos primeros capítulos no son tuyos, 
¿verdad?
No, al principio la dibujante era Sarah Vaughn, pero lo tuvo 
que dejar por un pequeño problema de salud. Entonces mi 
amigo y excelente artista Javier García-Miranda me avisó de 
que Troy Brownfield, el guionista de Sparkshooter, buscaba 
un nuevo dibujante. Le mandé algunas páginas de muestra 
y pasaron muchos días sin tener ninguna noticia, así que 
supuse que no le interesé, pero finalmente me respondió 
diciendo que, después de revisar muchos portafolios, había 
decidido que quería que fuese yo quién formase parte del 
equipo.
¿Hay jóvenes lectores de tus obras que se acerquen con 
sus trabajos a pedirte consejo? Lo pregunto porque en 
determinados salones, también has hecho talleres de 
dibujo.
Sí, me preguntan mucho en los talleres de dibujo y también a 
través de Facebook o por e-mail. Algunos están interesados 
en saber técnicas de dibujo y otros en qué hay que hacer para 
que te publiquen un cómic. Yo intento ayudar siempre que 
puedo, igual que otros autores han hecho conmigo. Ahora por 
suerte existe internet y es más fácil encontrar esa informa-
ción, porque cuando yo estaba en el colegio o en el instituto, 
nadie tenía ni idea sobre eso. Es más, ni siquiera lo veían 
como algo a lo que te pudieras dedicar, o incluso me decían 
que me olvidara de eso porque era una pérdida de tiempo.
Pregunta obligada, ¿cuál es el futuro de Enkaru?
¡Ojalá lo supiera! ja, ja. Bueno, la verdad es que últimamente 
me atrae mucho el arte conceptual para videojuegos o para 
juegos de miniaturas, y estoy pensando en centrarme en eso 
porque la verdad es que me apasiona ese mundo. Los cómics 
no los voy a dejar, seguiré con Sparkshooter y me gustaría 
volver a hacer alguna otra obra con mi propio guión. Pero 
si todo va bien, espero poder llegar a ser artista conceptual.
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José Fonollosa
Un autor capaz de dibujar con diferentes registros, del costumbrismo al humor, es José Fonollosa (Vinaroz, 1975) que 
comenzó publicando en fanzines y en la revista Camacuc antes de ver cómo la editorial Dibbuks editaba Billy Bob con guión 
de Manuel Castaño. A este trabajo le siguieron otros como Sebastian Lefou y El viaje de Darwin que no tuvieron continuidad, 
pero le llega el éxito a través de su webcómic sobre gatos titulado Miau que tuvo varias secuelas y más tarde se publicó 
en papel. También es popular por realizar parodias de series y películas como Los muertos revivientes o Los Vengatas.
¿Cómo encontraste el mundo del tebeo cuando empezaste 
a trabajar en él?
Fui consciente de «el mundo del tebeo» cuando vine a estudiar 
una carrera a Valencia a finales de los 90. Hasta entonces 
los tebeos era algo que yo leía y que no tenía nada que ver 
con los tebeos que yo dibujaba en casa. En esos momentos 
solo unos pocos elegidos habían conseguido dar el salto al 
mercado americano y conseguir trabajar para una editorial 
francesa era el sueño dorado. En España había iniciativas 
interesantes como Camaleón, Amaniaco o el sello valenciano 
7 monos que apostaban por un tebeo publicado en blanco y 
negro y en grapa. A base de leer libros de historia del tebeo 
me enteré de que empezábamos a despertar del despiporre 
que fueron los 70 y 80 en España.
¿Qué crees que has aportado?
El cómic es un arte que ya tiene (oficialmente) más de 100 
años. Sería muy pretencioso por mi parte pensar que he apor-
tado algo transcendente a este medio. Si he conseguido hacer 
reír, emocionarse o simplemente pasar un buen rato a los 
lectores ya me quedo más que satisfecho.
¿Cómo ves la industria del tebeo actualmente?
Creo que desde que nació el cómic se está muriendo pero aquí 
seguimos. Ahora mismo la industria del tebeo, como todas 
las de este país, está en una etapa complicada por las ventas 
cada vez más bajas. Así que los autores nos tenemos que 
buscar la vida en otros países u otros trabajos relacionados 
con el lápiz. Pero esto no es algo inamovible; volverán a cam-
biar los tiempos y volveremos a reinventarnos, ya estamos 
acostumbrados a eso.
¿Cuál crees que es el futuro del medio?
No creo que llegue a desaparecer pero sí que va cambiando 
su posición respecto a la sociedad. La forma que se tiene 
de entender el cómic en la actualidad no tiene nada que ver 
con, por ejemplo, como era en los 80, cuando yo era niño. 
Como profesional ya he visto un par de cambios de rumbo y 
seguramente veré muchos más ¿Hacia dónde nos dirigimos? 
Francamente; no tengo ni idea.
¿Qué te ha aportado trabajar en la revista Camacuc?
Yo era lector de muy niño de Camacuc así que para mí es una 
sensación diferente a cuando dibujo para otras revistas o mis 
propios libros. En cierta manera estoy dibujando para el crio 
que yo era y eso es muy divertido. En las dos series que he 
dibujado en Camacuc, Trastades a l’Olimp y en la actualidad 
Hotel Monster prima sobre todo la diversión, que los niños se 
rían cuando lo leen. Hay otras series más didácticas pero esa 
no es la intención de las mías. Además en el montón de años 
que llevo colaborando con la revista nunca he tenido ningún 
toque de atención por parte de los editores y eso hace que 
trabajes más a gusto. 
Un tebeo costumbrista de tus comienzos fue Te quise como 
solo se quiere a los cabrones ¿Te gustaría hacer algo de esta 
temática ahora?
Fue muy divertido trabajar con el guión de Maria José Giménez 
y contar esa historia. A día de hoy no sé cómo recibirían los edi-
tores una historia costumbrista de ese tipo pero nunca se sabe.
El viaje de Darwin quedó inconcluso ¿Tienes planes para 
terminar la obra?
Fue una lástima que no se pudiera acabar de publicar esa 
serie. A día de hoy no hay ningún plan de continuarla. Como 
comentaba anteriormente, el cómic es un medio que está en 
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continua evolución, adaptándose a los gustos de los lectores 
y tengo mis dudas de que hoy una obra de ese estilo pudiera 
ser interesante. Si hoy mismo decidiera contar la historia del 
viaje de Charles Darwin posiblemente la plantearía como un 
único libro y con un estilo de dibujo y narración diferente. No 
sería ni mejor ni peor, simplemente diferente.
La mayor parte de tu producción son tebeos de humor o 
parodias, desde Billy Bob a Los muertos revivientes ¿Te gus-
ta más trabajar en este género?
Cuando hago una lista de los tebeos que más he releído sue-
len ser la mayoría de humor, así que imagino que la mecánica 
del cómic de humor empapó mi estilo de contar las cosas. 
Cuando he contado historias de otro género no he tenido 
ningún problema pero sí que es posible que me sienta más 
cómodo cuando la función de mis historias es la de hacer 
reír al lector.
¿Esperabas que las tiras de Miau tuviesen tanta aceptación?
Afortunadamente Miau nació en el momento en el que las 
redes sociales se expandieron y los gateros (entre los que me 
incluyo) somos lectores muy fieles y apasionados, que com-
partimos y recomendamos todo lo relacionado con los felinos. 
Visto con la perspectiva que da el tiempo se ve algo lógico 
y simple pero los primeros años fueron algo un poco loco.
Tu estilo de dibujo es versátil, del realista al humorístico 
¿Cómo te sientes más cómodo dibujando? 
No sé si les pasará a otros autores, pero yo no veo un esti-
lo propio en mis dibujos. Cuando tengo la página en blanco 
frente a mí y empiezo a dibujar no me planteo «la haré así 
o asá», es más bien que el dibujo se adapta a lo que quiero 
contar en ese momento. Si el cómic es para un público infantil 
el dibujo es más simple y amable, si es para público adulto el 
dibujo ya es diferente. Cambia tanto el estilo de dibujo como 
la narración pero de una manera no premeditada.
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Rafa fontEriz
Desde los superhéroes, pasando por la ciencia ficción y hasta porno, Rafa Fonteriz (Valencia, 1961) se atreve con todo. 
Rafa Se inició como profesional a finales de los años 80 en La General con los albums Doble Engaño y Legado, hizo un 
par de series para Camacuc y saltó al porno con la parodia X-Women. También flirtea con los superhéroes en Nocturne 
(Marvel USA) e Iberia Inc (serie íntegramente española, con Carlos Pacheco y Rafa Marín). Tras esta aventura heróica 
pasa a la vampírica Carmilla con guion del mismísimo Roy Thomas (Conan entre muchos otros). Desde 1998 a 2007 es 
el autor de más de treinta portadas para la reedición de El Capitán Trueno, Avatar, El Efecto Dominó y El Lado Salvaje son 
sus últimos trabajos. Actualmente trabaja para el mercado francés en Le Meilleur Job de le Monde.
Últimamente trabajas para el mercado francés con la serie 
Le meilleur job de monde, ¿qué diferencias hay con respecto 
al español?
Sobre todo se nota una presencia mayor del editor. Supervisa 
todo el proceso, no solo la parte técnica, también la parte 
creativa. Al principio cuesta aceptarlo, pero acabas por acos-
tumbrarte.
Entiendo que una obra publicada en Francia y luego en Es-
paña es porque la editorial española compra los derechos, 
¿cómo funciona esto y como afecta al autor?
Compran los derechos de reproducción para el país y en el 
idioma. Es mucho más rentable que producirlo, teniendo en 
cuenta las cifras de ventas, tienes más margen de beneficio. 
Solo afecta a los autores cuando hay muchas ventas.
¿Pagan mejor en el extranjero?, ¿es posible vivir del cómic 
en España?
Sí. Pero todo está en función de las ventas, como decía antes. 
Si tienes buenas ventas puedes vivir cómodamente. Si no, 
tienes que trabajar mucho o diversificarte, hacer un poco de 
todo. Y por supuesto, si trabajas para el exterior, mucho mejor.
Hay una fórmula cada vez más extendida, la del crowdfun-
ding, aunque los profesionales de toda la vida no la suelen 
utilizar, ¿cómo ves este fenómeno?
Quizás todavía no es muy conocido el método o un poco de 
desconfianza, no lo sé. Yo no estoy en contra, pero me parece 
que lo que debía ser una opción, una elección para hacer una 
obra más personal, se convierta en «la única» salida para tu 
trabajo. Es reconocer que no existe industria nacional.
Con Avatar nos quedamos a medias, ¿por qué se abandonó 
el proyecto en España?, ¿existe la posibilidad de que el 
tercer tomo, o un recopilatorio, se publique en España?
Es la ley del mercado, las ventas de los anteriores no justifica-
ban la edición del siguiente. No sé si alguien estaría dispuesto 
a correr el riesgo, fríamente, los números no salen.
En un momento de tu carrera juntas tu genio con el de 
Rafa Marín y Carlos Pacheco, nace Iberia Inc., ¿cómo fue 
todo aquello?
Un trabajo muy divertido. Una época de cambios en el merca-
do español de la que no éramos muy conscientes. Si comparas 
los formatos, precios y autores de la época con la actualidad, 
verás todo lo que hemos cambiado. Yo me lo pasé muy bien 
haciéndolo, los lectores nos acogieron con entusiasmo... pero 
económicamente para mí fue ruinoso.
Por Gonzalo Torres Pastor
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Este no fue el único contacto con el mundo de los super-
héroes, trabajaste para Marvel en la serie Nocturne, ¿qué 
pasó para que no siguieras la senda de esta temática, pues 
parece que es un camino para muchos españoles?
Me cansé de intentarlo. Probé varias veces –quizás me faltó 
convicción– y como no obtuve resultados inmediatos, lo dejé. 
Yo soy uno de esos que han tenido que oír varias veces lo de 
«muy americano para los europeos y muy europeo para los 
americanos».
Realizaste 30 portadas para la reedición de El capitán True-
no, uno de los grandes clásicos del tebeo, ¿qué se siente 
ante un trabajo de esas características?
Mucha responsabilidad. Enseguida me di cuenta de lo difícil 
que es tratar con personajes tan icónicos, en este caso de la 
historieta española. Su imagen, la de Ambrós, está tan asimi-
lada, que resulta delicado adaptarla a otras estéticas. Creo 
que mi aportación fue bastante respetuosa.
El porno también ha sido uno de los temas que has tra-
bajado. Es otro de los mercados que algunos dibujantes 
valencianos como Paco Roca, Jordi Bayarri o Sergio Ble-
da han realizado con notable éxito, ¿cómo era dibujar 
aquello?
Divertido, sobre todo muy divertido. Además me dio la oportu-
nidad de aprender mucho. Experimenté con distintos estilos, 
formas narrativas y mezclé géneros. Por eso las X-Women es 
uno de mis trabajos que se ha vendido en más países.
¿Qué personaje, encargo o serie querría dibujar Rafa Fonteriz?
Tengo una espina clavada, incluso llegué a dibujar unas 
páginas de prueba, me hubiera encantado poder dibujar al 
menos una historia de Hellblazer, John Constantine. Ahora ya 
me conformo con que me dejen contar mis propias historias.
Hoy en día, con tal cantidad de tebeos, novelas gráficas, 
cómics o como lo queramos llamar, ¿cómo ves el futuro 
del medio?
La verdad es que no lo veo. Algo va a tener que cambiar. 
Todo está en constante evolución, y cada vez más deprisa, así 
que si no queremos quedarnos atrás, habrá que adaptarse a 
las nuevas necesidades. Está cambiando la forma de ver la 
televisión y si una industria tan consolidada como esa está en 
proceso de cambio, ¿qué argumentos tenemos en la historieta 
para defender un modelo que se está quedando obsoleto?
¿Qué tebeos lees actualmente?
Pocas cosas. Algo de manga y un poco de americano. También 
estoy recuperando autores clásicos, americanos y españoles.
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Manel Gimeno
Que un aficionado al tebeo acuda a cualquiera de las presentaciones o mesas redondas donde Manel Gimeno (Valencia, 
1958) interviene es asegurarse una atracón de buena información tebeil que, a buen seguro, tendrá tan buena digestión 
que volverá a repetir. Manel no solo ha sido autor de cómic y pionero de la autoedición, sino que hemos tenido la suerte 
de que no haya parado de estudiar y divulgar este medio. 
Manel, tus primeros trabajos aparecen en una época 
donde prácticamente no existe nada igual, se viene de la 
etapa de declive del cuaderno de aventuras y dos hechos 
importante entran en escenas: el final de la Dictadura y la 
llegada de los primeros tebeos underground americanos 
¿Cómo era Valencia en esa época?
Yo la recuerdo oscura. Y tristona. Mariscal lo explicó muy bien: 
las calles eran de dos direcciones y a partir de las 12 de la no-
che los semáforos se ponían intermitentes en ámbar. Franco ha 
muerto, pero el ambiente casposo y gris se prolonga durante 
algunos años más. Yo mismo estuve procesado por una histo-
rieta que publiqué en una revista. La verdad es que hasta 1978, 
más o menos, mi recuerdo de aquellos años no es agradable.
¿Qué pensáis los jóvenes del momento, los que querías 
expresaros dibujando cuando cae en vuestras manos El 
Rollo Enmascarado o A València a, de Mariscal o Ademuz 
Km., 6, de Sento y Micharmut?
Yo quería ser dibujante de tebeos. A los 15 años me presenté 
en la Editorial Valenciana con mi carpeta. Si hubiera dibuja-
do mejor, el señor Soriano Izquierdo me hubiera permitido 
publicar en Jaimito y tal vez no hubiera participado de este 
movimiento. Esos primeros tebeos underground españoles 
aparecen como opción de publicar historietas para los jóvenes 
autores. En realidad fue el modo que encontramos para acer-
carnos a la profesionalidad. Además, por estética y contenido 
era el tipo de tebeo que queríamos hacer. Ya conocíamos a los 
dibujantes americanos por las antologías Comix Underground 
de Fundamentos y otras publicaciones que nos llegaban. Fue 
algo natural, era el signo de los tiempos. 
Te inicias publicando junto a Vicente Izquierdo ‘Capi’ en lo 
que podemos considerar el inicio del underground valen-
ciano, El Gat Pelat. Tambié están Micharmut, Sento, Daniel 
Torres, Mique Beltrán y Miguel Calatayud ¿Qué tiene esa 
generación para que todo el país la conozca como la Nueva 
Escuela Valenciana?
 Ademuz km 6 es anterior al primer Gat Pelat. Sento, Michar-
mut y otros autores lo dibujaron y editaron para venderlo en 
un concierto. ‘Capi’, Pepe Más y yo éramos amigos desde el 
instituto y dibujábamos tebeos. Juntamos unas cuantas pá-
ginas y nos imprimimos el primer Gat pelat que estaba mucho 
más cerca del Papus que de Crumb. Enseguida conocimos a 
Daniel, Sento y Micharmut y eso nos cambió el chip. 
Esa generación tiene talento y conocimientos. El de dibujante 
de tebeos era un oficio que se aprendía en casa o junto a pro-
fesionales, pero estos jóvenes tienen formación académica, en 
BBAA o Artes Aplicadas. Calatayud era catedrático de dibujo 
y publicaba en Trinca las páginas más modernas de España. 
Además nos puso en contacto con Micharmut, Sento y Daniel. Al 
poco apareció Mique con su Polvorón Polvoriento. Son autores 
en formación que ya brillaban desde sus primeros trabajos. 
No son solo dibujantes más o menos buenos, son artistas in-
teligentes que tienen mucho que decir, autores completos que 
renuevan los géneros y que poco después van a conectar con 
una generación de lectores que reclaman una nueva estética, 
gráfica y de contenidos en un momento en el que la revista 
mensual como contenedor de historietas tiene gran proyección. 
Imagino que la distribución de El Gat Pelat o Els Tebeus del 
Cingle tendrían una distribución reducida, en la tienda Me-
tropol y poco más, ¿donde se compraban tebeos?, porque 
hasta 1981 no se abre Futurama.
Se distribuían en algunas librerías convencionales de Valen-
cia, en las primeras librerías especializadas que se abrían en 
Barcelona y también en la calle, en concentraciones, concier-
tos... El propio Mique se dedicó una corta temporada a vender 
cómics underground, no solo los nuestros, en un puesto en la 
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plaza de la Virgen. Pero cumplieron su función a pesar de la 
modestia de las publicaciones, porque nos dieron a conocer 
y nos sirvieron para acceder a revistas convencionales, tanto 
de historietas como en el campo de la ilustración.
Es muy interesante analizar la influencia de un Gilbert 
Shelton en la portada del nº 2 de El Polvorín Polvoriento…
La evolución gráfica de Mique es radical, desde esa influencia 
nortamericana a su estilo actual. Hay que tener en cuenta 
que Mique publica El Polvorón con 17 años, y va buscando su 
camino. Además, siempre le encantó Shelton, sobre todo por 
el humor. Puede que en origen haya cierta influencia nortea-
mericana en los trabajos de aquellos años, pero muy pronto 
los autores luchan por encontrar su propio lenguaje gráfico. 
Hasta mitad de los 80 no paras de publicar pero entonces 
sufres un paréntesis hasta que, a finales de esa misma 
década, fundas La General Ediciones, ¿a qué te dedicas 
esos años? 
A reorganizar mi vida. El cierre de Bésame Mucho, justo a 
la mitad de mi primer álbum, Ninguna rubia pedirá fuego a 
un perdedor, con guión de Mique, corta una línea de trabajo 
que no consigo recuperar. Además dejo un empleo de muchos 
años en banca y cambio de vida, en el ámbito personal y 
profesional. Con Juan Puchades monto un estudio de ilus-
tración, diseño y publicidad que finalmente se transformaría 
en editorial. Después entro en el equipo de Cartelera Turia 
como portadista y maquetador hasta que en 1994 empiezo a 
trabajar como guionista para televisión. Durante veinte años 
me he dedicado al audiovisual: documentales, cortometra-
jes, programas de TV, dibujos animados… no dejé de dibujar, 
pero reduje la actividad al Camacuc, a algunos trabajos de 
ilustración y publicidad ocasionales y al cómic institucional, 
con varios álbumes para el Puerto de Valencia, el Palau de la 
Música o la Academia Valenciana de la Lengua.
Hay una época en que Camacuc, donde también publicas, 
es un referente en el segmento infantil pero ahora parece 
que no cae este tipo de revista en manos de los más pe-
queños, ¿a qué crees que se debe?
En el caso de Camacuc se debe a la nula venta comercial del 
cómic en valenciano. La revista alcanzó gran altura durante 
unos años en los que publicaba autores como Micharmut, 
Rafa Fonteriz, Burguitos, Pablo Llorens o yo mismo junto a 
clásicos como Palop o Sanchis y ello era posible gracias a las 
ayudas a la edición en valenciano que ahora ya no existen. 
Camacuc sigue gracias a suscriptores y anunciantes y con 
excelentes autores jóvenes. Y conmigo, porque le tengo gran 
aprecio a la publicación y me ha permitido seguir dibujando 
y publicando todos estos años.
Manel, tienes amplia experiencia en la autoedición, ¡cómo 
analizarías el fenómeno actual del crowdfunding?
Realmente solo me encargué de editar los primeros Gats Pe-
lats, y porque no había otro remedio. Además, era un tebeo 
con muchos autores, no solo historietas propias. La General 
era una editorial; modesta, pero seria, así que me considero 
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más editor que autoeditor. Por otra parte, siempre he pensado 
que si no encuentras a alguien dispuesto a arriesgar algún 
dinero publicando tu trabajo, es posible que no sea tan bueno 
como para enseñarlo. En ese sentido no tengo nada contra el 
crowdfunding ni la autoedición, pero me parece preferible tra-
bajar con un editor, hacerlo lo mejor posible e intentar pelear 
para que tu material tenga proyección. Dicho esto, si un autor 
ha generado público suficiente como para que se interesen 
por su obra y se la financien, me parece muy bien. Hay que 
buscar el camino y no siempre es el mismo para todos.
Háblanos de tu faceta de divulgador.
Es paralela a la de autor. Supongo que viene dada por el 
amor hacia el tebeo y la pulsión por compartir y expandir ese 
aprecio al mayor número de personas posible. También los 
libros de Romà Gubern o Luis Gasca que leí en la adolescen-
cia, los textos que aparecían en Bang, El Globo o Zeppelin… 
siempre me gustó escribir, casi tanto como dibujar, tuve ac-
ceso muy pronto a publicar artículos en Cartelera Turia junto a 
mi compañero José Mas, en unos años en los que se hablaba 
bien poco de tebeos en la prensa y después seguimos en la 
brecha con El Maquinista, que publicábamos en La General, 
que dirigía Juan Puchades y acogió los primeros textos de 
gente como Álvaro Pons, Juanvi Chuliá y otros jóvenes teóri-
cos del cómic. Puchades y yo, junto a Pedro y Andrés Porcel 
publicamos La Historia del tebeo valenciano, que editó el dia-
rio Levante y que supuso un catálogo razonado y exhaustivo, 
creo que el primero, de la inmensa mayoría de autores y 
publicaciones valencianas desde finales del XIX hasta 1992. 
Más tarde, desde Encontres, el programa cultural de Televi-
sión Valenciana, procuré prestarle la máxima difusión que 
pude a los tebeos. Ha sido una labor gratificante.
¿Qué te parece la vuelta de Sento o Mique al medio con 
una novela gráfica?
Pues me parece magnífico. Son dos casos diferentes. Sento 
no ha dejado de dibujar, es un artista con una trayectoria 
profesional espectacular en múltiples campos. Cuando las 
circunstancias se lo han permitido, o aconsejado, se ha de-
dicado plenamente a su obra historietística con resultados 
excelentes. Mique sí dejó el tebeo de manera radical para 
dedicarse durante muchos años al guión y la dirección en el 
ámbito audiovisual. Su proyecto es cojonudo. He leído el guión 
y estoy impaciente por ver algo. Los dos son autores maduros, 
con conocimientos y mucho que decir, también con los tebeos.
Sí, se lo vamos a poner difícil a Mique porque hay expec-
tación. Y por último Manel, hoy en día, con tal cantidad 
de tebeos, novelas gráficas, cómics o como lo queramos 
llamar, ¿cómo ves el futuro del medio?
Veo el futuro difícil y estimulante. A mediados de los años 
setenta, leí un artículo de Enric Sió en el que proclamaba 
la muerte del cómic y aquí estamos cuarenta y tantos años 
después hablando de tebeos. Es cierto que en nuestro país 
la industria es muy pequeña, pero también lo es que nunca 
en la historia del tebeo se habían producido y popularizado 
tantas obras de creación. 
Por otra parte parece que nos vamos librando del tópico que 
asocia el cómic a la infancia o, peor, a la simpleza. Eso es 
bueno y está ocurriendo gracias a las obras que trascienden 
del lector habitual de tebeos a un espectro de público gene-
ral. Se producen obras de contenido sólido dirigidas a ese 
público amplio que poco a poco va cambiando su percepción 
del cómic. Creo que nuestra obligación, la de los autores, es 
ofrecer productos de máxima calidad que consigan conectar 
con los lectores para generar negocio, que las tiradas au-
menten y que todo el mundo esté más contento. Difícil, pero 
hay que intentarlo. 
¿Qué proyectos tienes actualmente?
He publicado dos novelas, El Misterio de Bolaños y El Mána-
ger y participado en varias antologías nacionales de relatos 
policíacos. Me encuentro muy cómodo con la literatura -de gé-
nero, en mi caso el thriller de humor- y tengo cosas que contar. 
Además estoy dibujando un libro gráfico titulado Enigmas del 
más acá en el que interpreto con historietas cortas una serie 
de micro relatos de humor negro escritos por Carlos Martínez 





Licenciada en Bellas Artes, María Herreros (Valencia, 1983) posee un estilo reconocible en su obra, especialmente en 
sus retratos en los que hallamos la hermosura de la fealdad. Desarrolla sus trabajos mayormente en el campo de la 
ilustración, con exposiciones fuera de nuestras fronteras, y ha realizado varias incursiones en el cómic con Negro Viuda, 
Rojo Puta, Enjambre y Todas putas, además de encargarse del fanzine El Fresquito.
¿Cómo encontraste el mundo del tebeo cuando empezaste 
a trabajar en él?
Pues creo que en un momento muy bueno en el que se em-
piezan a abrir puertas a nuevos formatos. La frescura y la 
imaginación que ya se estaba viendo en fanzines, está lle-
gando a las editoriales, y lo mejor sería que llegara tan pura 
como se pueda.
De pequeña y adolescente leía lo clásico que una niña españo-
la podía cogerle a su hermano mayor como Mortadelo, Súper 
López… Creo que lo más «sofisticado» era Fido Dido, así que 
te haces una idea. Durante la carrera y en mis primeros años 
de trabajo, tuve que centrarme más en ilustración y perdí el 
contacto con el cómic. Desde que empecé hace un par de años 
a retomarlo, a partir del fanzine y hasta la novela gráfica, 
estoy descubriendo nuevos autores que me fascinan.
¿Qué crees que has aportado?
Supongo que he puesto mi granito de arena entre muchos 
otros autores. Quizá de momento consiste en atreverme a 
dar un personal punto de vista, pero espero aportar mucho 
más, poco a poco.
¿Cómo ves la industria del tebeo actualmente?
Pues casi como cuando empecé, porque sólo llevo entre dos 
y tres años. Si hablamos de industria como mundo editorial, 
creo que hay gente genial con la que trabajar y otros no tan 
geniales. En general creo que he tenido suerte, y la conclusión 
que saco es trabajar con la gente que te puedas fiar. Porque 
sé de autores que tienen que controlar la producción/ventas 
de una manera que dudo que deje tiempo para dibujar. Y si no 
los encuentras, autoeditarse en una opción muy interesante, 
pero tienes que tener tiempo.
¿Cuál crees que es el futuro del medio?
Las ediciones muy cuidadas en papel. En un presente en el 
que estamos acostumbrados a tenerlo todo casi gratis en pan-
tallas, el consumidor exige un plus para comprar. Se ha vuelto 
más exigente a la hora de soltar dinero. Hay que fijarse en la 
parte positiva de calidad que esto nos aporta.
Entre el cómic y la ilustración, ¿por cuál te decantas o se 
complementan?
No puedo decantarme porque me gusta variar entre los 
trabajos comerciales de ilustración, que me reportan mini 
satisfacciones más inmediatas; el cómic en el que cuento 
historias y me reporta una sensación de trabajo duro a la 
larga; y la producción de obra artística que me hace viajar 
para exponer y con la que puedo expresar temas personales.
Igual en otro momento de mi vida quiero o puedo centrarme 
en uno de ellos y descubro la paz mental. De momento, por 
personalidad o estado mental actual, vivo en este caos que 
me aporta mucha creatividad, y mucho estrés.
¿Cuáles son tus influencias en el cómic e ilustración?
Me gusta mucho Paul Kirchner, José Jajaja, Pepa Prieto, Ro-
berta Vázquez… Para influenciarme o inspirarme prefiero 
mirar fotografía como Juergen Teller, pintura como George 
Condo, canciones, novelas, pelis…
Publicas el fanzine El Fresquito, ¿cómo nace esta idea?
Pues estaba en el Primer Congreso de Ilustración en MuVIM 
con Laura Castelló y Ada Diez, y Laura comentó que quería 
hacer con alguien un fanzine. Nos fuimos a comer a un chino 
y nos pusimos de acuerdo. Lo pasamos muy bien en aquel 
congreso.
Más tarde te lanzas al cómic con Negro viuda, rojo puta, 
¿estabas preparada para dar el salto a la historieta?
Por Carlos Ciurana Moreno
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Sinceramente, no lo sé, y a lo mejor eso es bueno en al-
gunos aspectos. Al menos, a mí me ha aportado muchas 
conclusiones. Después de hacer algo tan espontáneo, estoy 
preparando algo más clásico con varias lecciones aprendi-
das. Por otra parte, también preparo una segunda parte de 
Negro viuda rojo puta en la que pretendo experimentar tanto 
como en la primera.
Colaboras en cómics colectivos como Enjambre o Todas 
putas ¿Cómo llegas a ellos?
Cuando me escribieron para formar parte me sentí total y 
absolutamente agradecida. Fue al mismo tiempo que entrar 
a formar parte de la Asociación de Autoras de Cómic, y fue 
una experiencia muy chula conocer unas compañeras que te 
ayudan mucho a integrarte en este mundo.
Ahora estás trabajando en tu primera novela gráfica, ¿qué 
nos puedes contar sobre ella?
Gráficamente es algo más tradicional que lo que he publicado 
anteriormente. Es un viaje por carretera en el que el personaje 
descubre sobre sus raíces. Un homenaje a la generación de 
nuestros padres, y al esfuerzo.
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Trabajador incansable, pasa más horas en el estudio que en su casa. Conocido como el octavo mono dentro del grupo 7 
monos, es un defensor del cómic en valenciano, y ha realizado numerosas obras tanto sobre la vida de algunos ilustres 
valencianos como Teodoro Llorente, como ha publicado incansable en Camacuc.
¿Cómo empiezas en el mundo del cómic? ¿Influye tu de-
cisión de dedicarte al mundo del arte que en tu casa la 
cultura esté tan presente? Recordemos que tu padre tiene 
una intensa relación con la cultura Valenciana.
Lo cierto es que empiezo en el mundo del cómic en el quiosco 
que había debajo de la casa de mi tía Pilarín, de la mano del 
Spiderman, La Masa y los Vengadores, de Ediciones Forum. 
Ahí me atraparon y ya nunca pude escapar... El paso a «pro-
toautor» lo hice en fanzines (Rol con Don, Los últimos del barrio, 
Moixama), tanto en el instituto como en los primeros años de 
Bellas Artes. Fanzine es una palabra que no describe aquellas 
descacharrantes grapas maquetadas con Pagemaker y foto-
copiadas en la papelería del pueblo...
Mis padres. Ese es un tema a parte. Por temas de marketing 
y publicidad, me gustaría poder decir que soy un rebelde 
de rojiza melena al viento con una tormentosa relación con 
mis padres (queda muy de chico malo y eso), pero lo cierto 
es que cualquiera que me conozca sabrá que el tema de 
la melena lo llevo mal y que adoro a mis padres, que me 
adentraron desde muy pequeño en el infinito mundo de la 
literatura, el arte y el amor por los libros. Sin ellos nada 
habría sido lo mismo.
Siguiendo con tus inicios, terminas Bellas Artes y conoces 
al grupo 7 Monos, de hecho serás conocido como el Octavo 
Mono. Lo primero cuéntanos la historia de este sobrenombre.
Con varios de los 7 Monos (Jordi Bayarri, Víctor Santos, Sergio 
Córdoba, Juan Pedro Quilón) comparto asignaturas, amistad y 
cafés en Bellas Artes y, a través de ellos, conozco al resto del gru-
po (Nacho Sanmartín, Mel C y Mel B (Manuel Castaño y Manuel 
Bartual) y Xoan Marín. La claridad de ideas que exhiben (porque 
en 7 Monos se tiene clarísimo que se aspira a la profesionalidad) 
me dejan epatado. Sin duda ellos son los que inclinan la balanza 
de Jesús Huguet hacia el mundo del cómic (tal vez el mundo 
haya perdido un gran escultor minimalista... tal vez no).
El tema de mi «sobrenombre» es curioso (eso sí, que nadie 
espere una anécdota con descapotables, montañas de dinero 
y bellas mujeres). El nombre de 7 Monos es un homenaje a la 
película 12 Monos, de Terry Gilliam. Según cuenta la leyenda, 
en una de las reuniones de los monos originales se pusieron 
el «Monos», por la película y el numeral «7» por el número 
de miembros... hasta que se dieron cuenta de que eran, en 
realidad 8. Pero (estos artistas) «8 Monos» no les gustaba... 
y se quedó 7 Monos (aunque fuesen 8). Por tanto, yo soy el 
«octavo mono»... aunque fui, en realidad, el mono número 
nueve. El nombre «El octavo mono» se lo inventó el ilustre 
Manuel Bartual y, en principio, era un «subsello» en el que 
iban a publicar autores que no pertenecían originalmente a 
los Monos. Al final únicamente publiqué yo... y me quedé con 
el nombre. Ya os dije que no esperaseis una peli de Bond, 
amiguitos. En cualquier caso, pido disculpas a todo aquel que 
pueda haberse sentido defraudado por el párrafo anterior.
Siguiendo con el tema de los 7 Monos y los grupos, ¿pien-
sas que surgió como una manera de rememorar a la 
Escuela Valenciana y a la Nueva Escuela Valenciana? ¿O 
simplemente os juntabais para realizar proyectos comunes 
aunque tuvieseis estilos tan distintos?
Los precedentes siempre están ahí. Si bien no había la inten-
ción directa de emular a la Escuela Valenciana, sí había la 
conciencia de continuar una tradición... combinada con las 
esperanzas de juventud de estar haciendo algo que no ha 
hecho nadie antes (¡Donde ningún hombre ha pisado jamás!).
Después tu carrera coge un rumbo alucinante, te vas a 
Argentina, y publicas en Clarín. Cuéntanos tu aventura.
A Argentina me voy a experimentar la vida. No creo que haya 
otra forma de definirlo... Me marcho decepcionado del doc-
torado en Bellas Artes, de las pésimas condiciones laborales 
en los estudios de diseño en los que voy trabajando... y llego 
Jesús Huguet
Por Ricardo Engra Fernández
a un país en pleno corralito, con los bancos cerrando y una 
crisis tremenda (como aquí, sí, pero imaginen que un día su 
oficina bancaria cierra y no le dejan sacar su dinero): gente 
en la calle, caceroladas día sí día también... Y se aprende 
mucho sobre «l’arte di arrangiarsi» (el arte de apañárselas), 
que dicen los italianos... Y, entre todas las cosas que hice 
para apañármelas (¡era joven y necesitaba el dinero, no me 
juzguen!), logré vender una serie de ilustraciones sobre jazz 
al suplemento musical del diario Clarín...
Has publicado para la Academia Valenciana de la Lengua la 
obra sobre Teodoro Llorente, una obra sobre su vida, junto 
a la que además se ha publicado una guía de trabajo muy 
extensa para que los profesores, en sus clases, puedan traba-
jar el cómic y la obra de este autor¿cómo ves el cómic como 
medio para estudiar? En Japón hay cómic, manga, para cual-
quier actividad y tema, ¿podría llegarse a esto en España?
Para la Acadèmia de la Llengua he dibujado durante varios 
años el cómic de L’escriptor de l’any (Llorente, Valor, Eixime-
nis, Jaume I) y un par de obras sobre fiestas tradicionales (El 
Cant dels Angelets d’Ontinyent y El Misteri d’Elx). El cómic es un 
medio excelente de difusión... el problema es que este tipo de 
iniciativas siempre se consideran un «extra» y son las primeras 
en caer cuando falta la financiación, cambia el gobierno, etc...
En cuanto a si podemos llegar a una estabilización en el uso 
del cómic como material didáctico en este país... primero es 
necesario lograr un acuerdo a largo plazo sobre planes edu-
cativos (esos que vamos cambiando cada cuatro años) y, 
sobre esa base firme, podríamos empezar a hablar del uso de 
materiales como el cómic, el cine... Tal como van las cosas edu-
cativamente hablando, imposible (y estoy siendo optimista...).
Además de la obra sobre Teodoro LLlorente, Tirant lo Blanch 
o Jaume I, publicas en Camacuc. Esta es una de las pocas 
publicaciones de cómic en valenciano ¿Qué piensas sobre la 
edición de cómic en lengua autóctona en Valencia? En Cata-
luña sí que se traducen más títulos: Astérix, Tintin, Arrugas…
A Camacuc se le debería levantar un templo. Su esfuerzo in-
cansable nunca le será suficientemente reconocido a Joan. Hay 
que apoyar más a Camacuc y a cualquier iniciativa similar.
Respecto a la edición de cómics en valenciano, el problema de 
fondo es el de siempre: la economía. En este caso combinado 
con el siempre complicado tema de «l’ús de la llengua». La 
edición necesita un mercado. En Cataluña, en Euskadi (o en 
Finlandia, vaya) hay un público que quiere leer en su lengua (y 
que permiten que las ediciones se vendan). Aquí (en parte por 
las pésimas políticas de promoción de la lengua que se vienen 
aplicando), la mayor parte de la gente o no lee en valenciano o 
compra las ediciones catalanas. Con lo cual, si no hay mercado, 
ni apoyo institucional, iniciativas como Camacuc o La Pelitrúm-
peli son gotas de arena en un desierto cada vez más grande...
Lo que sí que hay son libros de lectura, con editoriales como 
puede ser Bromera, ilustrados por autores valencianos.
Misma respuesta: la economía. Los libros se venden más que 
los cómics (y negar el apoyo institucional a la edición de libros 
queda más feo). Además siempre queda el mercado de insti-
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tutos y colegios, que aseguran la venta de parte de la edición 
(porque es una industria cultural, sí, pero los editores tienen 
que ganar sus dineros).
¿Piensas que desde las altas instancias deberían preocu-
parse más por fomentar estas publicaciones?
SÍ sí sí sí sí sí... Y el cine y el teatro y la televisión pública... 
pero no únicamente como una medida de caridad: la cultura 
puede llegar a ser una industria de primera magnitud (con 
todo lo que eso supone en ingresos, impuestos, generación de 
empleos): ¿Hollywood les suena? ¿Marvel? ¿Astérix? ¿Tintín? 
¿El manga? Puedo seguir así todo el día...
¿Te ha influido para dedicarte al cómic infantil y juvenil la 
Escuela Valenciana? Recordemos que en esta escuela, con 
la Editorial Valenciana y Maga y publicaciones como Pumby, 
los personajes eran muy blancos, con pocos conflictos, mu-
cho humor y por supuesto, bajo la mirada de la censura.
A pesar de dibujar, en general, cómic infantil o juvenil de gé-
nero, siempre intento emplear temas, influencias o enfoques 
adultos en un segundo plano (en Sebastià Somiat, aventurer 
il·lustrat, por ejemplo, la idea de base era un ilustrado lu-
chando contra «el sueño de la razón» que produce monstruos 
(encarnados, en este caso, en malignos científicos, brujas y 
seres mitológicos). La reivindicación y los conflictos quedan 
para una segunda lectura. Me gusta escribir pensando que 
mis lectores infantiles volverán a leer Llàtzer i els Lemurians 
cuando sean adultos y descubrirán una riqueza de detalles y 
de enfoques que no habían comprendido de niños.
En cuanto a influencias, curiosamente una de las publicacio-
nes de Maga siempre ha sido una de mis libros de cabecera... 
aunque es un tanto inesperada: se trata de un álbum de cro-
mos llamado Otros Mundos, un refrito, a modo de bestiario o 
compendio documental, de conceptos de ciencia-ficción (con 
sus monstruos, sus planetas, sus robots). Además de contar 
con unas ilustraciones preciosas, las descripciones que acom-
pañaban cada imagen combinaban influencias del bélico, el 
terror, las distopías... ¡una bomba mental para un niño de diez 
u once años!
Has trabajado en el álbum coral Valentia, ¿qué te parecen 
estos proyectos que hacen trabajar a autores consagrados 
y a autores noveles?
Son proyectos estupendos, que permiten que autores noveles 
se presenten «en sociedad» bajo el paraguas de dibujantes 
más conocidos. Lo que hacían las antologías de esas revistas 
de cómics que ya no existen...
Una curiosidad. Trabajas en tu estudio junto a Jordi Ba-
yarri, y a veces se os unen Víctor Santos o José Fonollosa.
Trabajamos Jordi, Sergio Córdoba, Joseba Basalo y yo y tene-
mos una mesa para «dibujantes invitados» que pasan un rato 
(como Víctor cuando vuelve de Bilbao) a trabajar y beberse 
nuestro café. Compartir el día a día de un trabajo que, en oca-
siones, es muy duro con mis amigos es un lujo. Además, trabajar 
en una «oficina» me ha permitido dejar de vivir en pijama (que a 
Paco Roca le funciona, pero yo había veces que pensaba «¡llevo 
tres días sin salir de casaaaa!») y fingir que tengo un horario 
normal (cuando escribo estas líneas llevo 40 días seguidos tra-
bajando, sábados y domingos incluídos, en un libro para SM)...
¿Cómo ves el mercado actual con la incorporación de la 
Novela gráfica en el mercado editorial?, ¿es una moda, o 
siempre ha estado ahí?
¿La novela gráfica es un formato o un «movimiento»? En mi 
(modestísima) opinión es un formato. Algunos editores consi-
deran que se vende lo suficientemente bien para apostar por 
ella (se puede colar en librerías no especializadas, se vende 
bien como libro random para regalo, etc.). Bienvenido sea 
pues. Pero estaría bien no descuidar a los futuros lectores: a 
los niños y jóvenes (a quienes no les suele ir bien gastarse 25 
euros en una novela gráfica) hay que recuperar el quiosco y 
volver a generalizar el consumo de cómics (se puede soñar, 
¿no?) y, para eso, son necesarios también formatos económi-
cos. Pero, por supuesto, una cosa no excluye la otra... como 
decía Laurence Olivier en Espartaco «¿Te gustan las ostras o 
los caracoles?» Pues a mí me gustan los dos.
¿Cuál es el futuro de Jesús Huguet?
Todavía no sé si mi futuro es el de multimillonario atormentado 
que imparte justicia en una ciudad podrida, el de artista inmen-
samente famoso meditando sobre el sentido de la vida en una 
playa del caribe o el de apuesto dibujante con dificultades para 
pagar el alquiler (¡Hagan sus apuestas!). De momento, voy a 
seguir dibujando, a ver qué pasa... ¡Pero cualquier día de estos 





Autor prolífico donde los haya, con él hemos revivido la historia contemporánea de la Valencia de los 80 con Palmiro 
Capón en El Jueves. Autor actual de crítica política en Orgullo y Satisfacción, publicación creada a raíz del cisma ocurrido 
en El Jueves y creador junto a Xavi Castillo de un cómic-libro sobre la política en la Comunidad.
Eres uno de los autores más longevos en cuanto trabajo 
se refiere en esto de los cómics, cuéntanos tu experiencia 
en el mundo del Fanzine. ¿Cómo crees que está ahora el 
fanzine en Valencia con la gran iniciativa que es Tenderete 
por ejemplo, o todas las cabeceras que hay?
Momento la mar de dulce, hay tantas cabeceras y tan buenas 
que para alguien tan disperso como yo resulta fácil perder-
se. De todos modos por destacar algo de las cosas que me 
gustan, y sabiendo que voy a quedar mal por olvidarme de 
muchos, a mí me encanta el punto escatológico de las chicas 
de El Fresquito, la sesudez que sale desde las páginas del Arròs 
Negre, el Argh! es brutal y sobre todo cualquiera en el que esté 
detrás Esteban Hernández.
Sobretodo eres conocido por ser dibujante de El Jueves, 
aunque ahora eres exdibujante de esta cabecera, pero lo 
comentaremos luego a lo largo de la entrevista, cuénta-
nos tus inicios en la revista y como obtienes un personaje 
propio: primero Federico Ventosa
Estamos a principios de 1999, por primera vez en mi vida 
llevo una temporada comprándome El Jueves todas las se-
manas, yo era más de El Vibora y lector muy esporádico de 
El Jueves. Pedro Vera, que es muy amigo, lleva unos meses 
publicando y Manel Fontdevila y Monteys han tomado la res-
ponsabilidad de encabezar el cambio generacional que les 
hace falta para sobrevivir unos años más. Pedro me insiste 
en que mande cosas mías a Albert, a quien conocía un poco 
de algún Salón del Cómic, que estaban receptivos a fichajes. 
Y de tanto insistir al final me decidí, aunque arrastrando mi 
eterno complejo de mal dibujante, y mandé unas cuantas 
fotocopias de lo que estaba haciendo mensualmente en el 
Roxy donde había creado a Federico Ventosa. El Roxy era la 
revista de la discoteca del mismo nombre, que dirigía Ramón 
Martínez, la primera persona que decidió que podía cobrar 
algo por mis dibujos.
Mi sorpresa fue que unos días después me llama Albert a casa 
y me dice que quieren que colabore con ellos, que les gusta 
lo que hago n..o..s....g..u..s..t..a....l..o....q..u..e....h..a..c..e..s.... 
mi cabeza paladeaba aquellas palabras una y otra vez. Me 
dijo que si mi envío hubiera llegado una semana antes me 
hubieran publicado dos páginas que acababa de dibujar para 
el Roxy, sobre el bulo que se montó con lo del perrito, la niña 
y Ricky Martín dentro de un armario en Sorpresa, sorpresa y 
otra vez si....nos....hu..bi..e..ran....lle..ga..do....an..tes....tus....
pá..gi..nas....te....las....ha..brí..a..mos....pu..bli..ca..do. Aún hoy 
me parece oír la voz de Albert soltándome aquello. Me quedé 
conmocionado, de verdad que no podía creerme aquello que 
me estaba pasando. Estoy seguro de que conociendo mis in-
seguridades si no me hubieran llamado o me hubiesen dicho 
que no, no lo habría vuelto a intentar.
Años después descubrí el pastel. No era tanto que yo estuviera 
dotado de una magia especial para lo de los cómic, lo que 
pasaba es que en aquellos años, tan malos para los tebeos, 
los buenos dibujantes se habían rendido, la inmensa mayoría 
había volcado todas sus energías en la ilustración y sólo unos 
pocos inconscientes seguíamos fieles al medio. España era un 
erial, no había apenas cantera y a El Jueves apenas llegaban 
trabajos de autores noveles. Pedro Vera tenía toda la razón, 
no es que estuvieran receptivos, es que lo poquito que llegaba 
lo miraban con ojos de lo más benevolentes. 
Estuve algunos meses haciendo alguna página, no todas las 
semanas, con temas de actualidad hasta que decidieron dar-
nos algo más de cancha a los últimos en llegar. Ahí estábamos 
Darío Adanti, Bernardo Vergara, Pablo Velarde (que llevaba 
un tiempo), Pepe Farruqo, Ágreda, Pedro Vera… y me dijeron 
que propusiera una serie para media página. Buf… por fin 
una obligación semanal, ilusión y vértigo a partes iguales. Me 
inventé un nuevo personaje, Umberto Cebolla, que hablaba de 
los «Grande inventos de la historia de la Humanidad», cosas 
muy chorras como la yogurtera, el comediscos y cosas así. 
Por Ricardo Engra Fernández
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La serie la estiré un año, aprendí a ser disciplinado con las 
entregas semanales y propuse una nueva serie de página com-
pleta, acababa de salir a la venta el libro Leyendas Urbanas en 
España de Josep Samperes y Antonio Ortí, hermano de una gran 
amiga mía. Del tema de las leyendas urbanas he sido muy fan 
siempre y el libro lo devoré, se me encendió la bombilla y les 
propuse a los autores hacer mi propia revisión de las historias 
que aparecían en su libro, les pareció estupendo y me dieron 
su permiso. ¡De puta madre! Un montón de historias que ya 
sé como empiezan y como terminan para no tener que pensar 
demasiado en el guión y centrarme en mejorar mi estilo mierdo-
so. Así salió Leyendas Urbanas, una serie presentada por Pepín 
Bonafont, otro personaje nuevo, con la que estuve un año más.
Después llegaría el boom que fue Palmiro Capón y su fami-
lia, una serie casi autobiográfica, donde además explotaste 
esto que está tan de moda ahora como son los años 80, 
mientras que cuando tu publicabas Palmiro no era tan ac-
tual. Cuéntanos cómo se te ocurre crear a esta familia.
Así es, en eso sí puedo decir que yo llegué primero. Incluso 
arranqué un poco antes que Cuéntame. Siempre he sido amigo 
de la nostalgia, recuerdo mi infancia con muchísimo cariño, soy 
el séptimo de ocho hermanos dentro de una familia en la que 
se ha cultivado mucho lo de la memoria oral y yo no he hecho 
más que seguir con esa tradición familiar. El planteamiento con 
Palmiro lo tenía muy claro desde el principio. Palmiro no era 
exactamente yo y su familia era un poco menos extensa que 
la mía, pero sí vivían en una casa como la nuestra, en el mis-
mo sitio que la nuestra y Palmiro estudió primero en el mismo 
colegio de curas que yo, fue boy scout como yo, estudió Bellas 
Artes como yo, montó un grupo de rock como yo... Sus padres, 
Armando y Leonor, eran una caricatura de los míos y sus herma-
nos eran una versión reducida de los míos también. 
Otra de las claves de la serie era lo de jugar en el tiempo según 
me conviniese, sin tener que avanzar en la línea temporal, Pal-
miro hablaba cada semana de alguna anécdota sobre su vida 
situada en cualquier momento de su vida, lo mismo podía estar 
en un número recordando algo del parvulario como a la sema-
na siguiente hablar de cosas de sus tiempos universitarios.
Lo que me obsesionaba era no caer en contradicciones y para 
ello resultaba mucho más fácil que el entorno de Palmiro fue-
se lo más parecido al de mi infancia y adolescencia, que su 
vida y la mía hubiesen sido paralelas. Lo que siempre he pre-
tendido es que todas las historias de Palmiro fuesen creíbles 
que el lector se quedara con la duda de si la anécdota que 
contaba esa semana me había ocurrido o no. Muchas eran 
reales, otras estaban cambiadas, algunas les habían pasado 
a otras personas y a medida que la serie avanzaba la mayoría 
de las historias surgían de la nada.
Otra de las señas de Palmiro y que a mi me divertía mucho 
hacer eran las llamadas que hacía a la relectura de historias 
ya publicadas en números antiguos. Aseguro que todas las 
llamadas eran correctas y me gustaba imaginarme a algún 
lector friqui comprobándolo.
Fueron 10 años de Palmiro, ¿por qué decides dejarlo?
Pues, supongo que un poco por agotamiento, porque 10 años es 
un número redondo, porque prefería cerrar yo la serie antes de 
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que me la cerraran las putas encuestas impuestas por RBA que se 
habían llevado por delante, injustamente en muchos casos, las de 
otros compañeros. Y sobre todo porque nadie, con una serie con 
solera, lo había hecho antes en El Jueves. Esas cosas me ponen.
Después de dejar a este personaje fijo, vemos en ti algo 
que ya habíamos intuido, y es tu faceta de narrador políti-
co. Vemos en esas páginas, muy documentadas por cierto, 
la realidad política que vivimos. Cuéntanos por qué deci-
des contar esto en vez de crear otro personaje.
Porque cada vez me gustaba más lo de mojarme políticamen-
te, compaginaba Palmiro con temas de actualidad y cada vez 
me metía más en labores de hemeroteca. Me gusta lo de leer 
mucho y variado de un tema antes de hablar de él, para así 
sacar mi propio punto de vista pero apoyado por los datos que 
a mi subjetividad y criterio le gusta resaltar. Además estamos 
viviendo unos años de una intensidad en lo político que a pocos 
puede dejar indiferente. La gente habla y le interesa la política 
más que nunca y a mi me gusta mantenerme informado y deba-
tir sobre estos temas y sobre todo discutir, me encanta discutir.
Y llega un momento tenso: el secuestro de la portada de 
El Jueves en el que aparece el Rey Juan Carlos entregando 
una corona llena de mierda al Rey Felipe. Este secuestro 
fue distinto del de la portada con Felipe y Letizia en la 
cama ¿qué ocurrió?
Ocurrió que se rompieron las reglas del juego. Cuando a 
finales de 2006 RBA compró el 60% de El Jueves a Óscar 
Nebreda y JL Martín, nos dijeron que había un compromiso 
de que nunca se metería con la línea editorial de la revista. 
Así fue durante años, incluso cuando lo de la polémica de la 
portada de Felipe y Letizia follando y todo aquel esperpéntico 
secuestro ordenado por el Juez del Olmo. RBA mostró su apo-
yó a Manel y Guillermo. Entre otras cosas porque gracias a la 
torpeza del juez, todos nos encontramos con una publicidad 
gratuita brutal.
Lo que pasó este verano fue completamente distinto, la censura 
venía desde RBA. Quienes en un acto de solemne estupidez, para 
no desentonar en los kioscos esa semana de peloteo generali-
zado de la prensa escrita tras la abdicación de Juan Carlos, nos 
tocaron los cojones a muchos de nosotros. Y lo que es peor, en 
un primer momento negaron, de puertas afuera, lo que habían 
hecho, que fue ordenar destruir la portada de la coronación una 
vez impresa y dijeron en redacción que a partir de entonces los 
temas de portada debían pasar un filtro previo por su parte.
Sinceramente, dentro de las páginas de la revista se han 
visto cosas peores, ¿sólo se mira la portada?
Pues eso que lo que pretendían era suavizar las señas de iden-
tidad de la cabecera. Que quede todo más blandito de cara 
a los kioscos. De hecho lo han conseguido. Siento decirlo por 
los compañeros que se han quedado y hacen portadas, pero la 
verdad es que ahora les falta mordiente. Estoy convencido que 
el lector de toda la vida de El Jueves echa de menos las hos-
tias que suponían portadas como las de Guillermo o Manel.
 
Y entonces, ocurre algo sin precedentes, los dibujantes 
de El Jueves, algunos, decidís que se ha cruzado una línea 
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y creáis un número de una publicación, aunque en ese 
momento no se podía llamar así porque la primera idea 
fue un solo número, Orgullo y satisfacción ¿Cómo fue ese 
maremágnum de llamadas y mails que os hacéis?
Una puta locura. Una semana intensísima como vivir en el 
Dragon Khan, subidón, bajadón, tirabuzones, pues eso locura 
total. Cada uno tomamos nuestra decisión y ahí está.
Ha aparecido otra publicación satírica, Churro ilustrado, 
¿le has pegado un vistazo? 
Pues no, estoy esperando toparme con ella en algún kiosco 
para comprármela y echarle un vistazo. En cualquier caso me 
parece una buena noticia.
Cómo ves el panorama del humor gráfico satírico 
después de los atentados de Charlie Hebdo, ¿algo ha 
cambiado?
Pues no lo sé. Para hacer más visible nuestra profesión desde 
luego y que el gran público se entere de que existimos, pero 
me temo que no durará mucho. Ha sido horrible, hechos como 
este te hacen pensar mucho sobre muchas cosas, ver el dolor 
de los nuestros, la hipocresía de muchos y la estupidez de 
otros. Unos días también para recordar. De nuevo en el Dra-
gon Kahn pero sólo de bajona
Además eres profesor en la escuela de adultos, ¿qué se 
siente al transmitir a gente que de verdad está interesada 
en lo que hace tus conocimientos?
En la Universidad Popular enseño dibujo y pintura a gente 
que quiere aprender sin más pretensiones. Gente de todas 
las edades, clases sociales y nivel cultural que se juntan para 
hacer algo que les gusta. Es una maravilla de trabajo. Un pe-
queño laboratorio donde te encuentras una mezcla bastante 
ajustada de lo que se puede ser la sociedad. Yo les enseño lo 
mejor que puedo y aprendo de ellos día a día. 
Y una faceta poco conocida de ti, te encantan los escenarios.
Sí. La música es mi pasión. Lástima que de músico no ten-
go nada pero por una de esas cosas que pasan, mientras 
estudiaba BBAA surgió la ocasión de formar un grupo de 
cachondeo con más amigos para un festival que se montó en 
la Facultad, a mí me ofrecieron que cantara y como mi voz 
es un horror probé a ver cómo quedaba si la quebraba, el 
concierto debió ser un puto caos pero a la gente le gustó y yo 
sentí con mucha fuerza la intensidad de subir a un escenario, 
perder la vergüenza y ponerse a hacer el indio. Así surgie-
ron Los Mocetones, que formamos amiguetes en los 90 para 
pasárnoslo bien, sin más pretensiones y de vez en cuando 
volvemos para hacer algún bolo. Nuestros conciertos tienen 




Querido lector, si te cuento que un valenciano ha dibujado para todo el mundo a superhéroes tan conocidos como Hulk, 
Spiderman, Los 4 Fantásticos, Iron Man, Punisher o Daredevil, ¿te lo creerías? Pues sí, hazlo, es Salvador Larroca (Va-
lencia, 1963) y es uno de los arquitectos de Marvel por su eficaz estilo y sobrada capacidad para mantener una entrega 
regular. Fue de los primeros españoles en acceder a ese difícil mundo de dibujar superhéroes y el primero en obtener 
un Eisner (el Oscar de los tebeos) por su trabajo en la serie Invencible Iron Man. A Salva, como le conocen sus amigos, 
le gusta tanto su ciudad que en todo el planeta se han podido ver a los X-Men en el Miguelete, la Plaza de la Virgen, las 
Torres de Serranos o el Palau de la Música y a Iron Man en la Ciudad de las Ciencias.
¿Cómo fueron tus inicios profesionales Salva?, ¿eres auto-
didacta o tienes formación de Bellas Artes? ¿Cuales fueron 
tus influencias?
Hola, soy autodidacta, aprendí fijándome en lo que hacían los 
artistas que me inspiraron a leer cómics, cierto que no partía 
de cero, dibujo desde que puedo recordar, estos artistas me 
enseñaron que mi hobby podría llegar a ser una profesión,-
no tengo ninguna formación en bellas artes, ni nunca la he 
echado de menos, de pequeño leía los cómics de Bruguera, 
allí recuerdo que me sorprendió una historieta del inspector 
Dan… luego, ya de adolescente, revistas en la línea de Heavy 
Metal, Cimoc, Metal Hurtland, 1984, Creepy, etc. Ahí descubrí 
primero a Richard Corben y más tarde a Horacio Altuna y Juan 
Giménez, de ellos aprendí lo que sé, aunque se piense que mis 
influencias son mas superheroicas, no es así, cierto es que Art 
Adams, Byrne y Jim Lee están entre mis favoritos no importa 
lo que hagan ni en que compañía.
 
Antes de tus conocidos trabajos para Marvel trabajaste in-
cluso para la Editorial Valenciana en SOS, ¿qué nos puedes 
contar de esos tiempos primerizos?
Pues poca cosa y poco motivadora, muy, muy, muy mal pa-
gado, y encima con malos rollos, no lo echo de menos, aún 
tienen originales míos si no recuerdo mal, pero en esa época, 
la ilusión suple con creces el maltrato y el abuso editorial, 
como se suele decir joxxdo pero contento.
 
¿Parece que fue una mala experiencia para todos los ar-
tistas?, ¿qué pasaba?, ¿no había contratos?
No, no había contratos, se pagaba mal, y sin ningún tipo de 
dirección o acuerdo, llevabas la historieta, si les gustaba la 
cogían, y como la revista era pobre, normalmente la cogían.
pero esto era así con todos, estabas allí por que no había otra 
cosa y porque querías publicar como fuese.
 
En estos momento de la entrevista estás haciendo Vader 
de Star Wars, ¿qué nos puedes contar del proyecto?, ¿tiene 
algo que ver con las películas?
Pues sí, me motiva mucho este proyecto, me lo estoy pasan-
do muy bien, es el Vader que yo amo, no el criajo. Este Vader 
es el Vader de después de A new hope. Mi historia comienza 
después de esa película y se mueve en el lapso entre ella y 
El imperio contraataca, todos los personajes son los que ya 
conocemos y adoramos, y los nuevos son a juego… Como 
punto importante, diré que en mi libro, Vader es un héroe, 
no el villano, aquí los «malos» son los rebeldes, así se les 
ve… En algún momento próximo tendremos un cruce con 
Star Wars, el otro cómic y dibujaré también a los rebeldes, 
¡estoy deseándolo! de momento, estoy intentando hacerlo 
como si fuese lo último que voy a hacer en el mundo, espero 
que guste… y si no, me dará igual por que yo estoy contento 
del resultado.
 
Has dibujado a buena parte de los superhéroes conocidos 
pero, ¿tienes especial ilusión en retomar o hacer de nuevo 
alguno?
Todo dependería de quien lo escriba, si es alguno de mis fa-
voritos, o de los autores que aprecio y que admiro, no me 
importaría retomar Iron Man, Spiderman o X-Men de hecho, 
hace poco lo hice en la novela gráfica… que la disfruté mu-
cho pese a la premura de tiempo, con Deadline asesino por el 
estreno de la película… lo importante es el equipo creativo, 
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los personajes son buenos o malos dependiendo de quien los 
hace. Cuando no estoy a gusto, duro poco en las colecciones.
 
Son conocidos tus cameos con familiares y amigos pero 
creo que eso se acabó, ¿algún motivo en especial?
En USA son muy palizas con el tema del miedo a denuncias 
por derechos de imagen, Lucasfilms tiene los derechos de los 
actores de la películas, así que no hay ningún problema, de 
hecho, a mí me encanta dibujarlos tal como eran, odio los 
pseudo Lukes, Hans, Leias, etc que he visto en otros libros, 
para mí, si no se parecen físicamente, para mí no son ellos, 
como curiosidad decir que yo he hecho un pequeño cameo en 
mi primer número de Vader, y he tenido que firmar un contrato 
de cesión de derechos de imagen por si me da el punto de 
denunciarme a mí mismo por dibujarme en mi libro… ahora 
soy como las estrellas del deporte, pero sin cobrar.
 
Como vimos en tu clase magistral de las III Jornadas de 
Cómic de Valencia, el uso profesional del ordenador está 
más que presente en tu día a día, ¿has descartado total-
mente el lápiz y la tinta en pos de la tableta digital o aún 
lo utilizas en algún caso?
Profesionalmente sí, ya no hago nada en papel desde hace 
varios años, es más rápido, límpio, y fácil de manejar y en-
viar, lo siento por la pérdida romántica del original, pero 
para trabajar es infinitamente mejor, sólo toco el papel en 
las convenciones cuando dedico sketches a los lectores. Y lo 
mejor, es que no lo hecho de menos… Ese control z (paso 
atrás, deshacer última acción) hace milagros.
 Ahora mismo hay un buen grupo de dibujantes españoles 
en nómina de Marvel y DC, da la sensación de esos años 
60/70 donde los Ortiz, Bermejo, Quesada, Benet o Boluda 
sufrieron un «exilio» laboral ¿Cómo ves este fenómeno?
No es un fenómeno, también hay autores de muchos otros 
países. Quitemos de la ecuación las banderas, y lo que en-
contramos es una Marvel dispuesta a reconocer el talento sea 
de donde sea, globalmente hablando, ahora, si eres bueno, 
lo puedes conseguir. Cuando empecé era mucho más difícil… 
la tecnología hacía muy lento el proceso de creación, y las 
páginas se pegaban semanas de un país a otro con los trans-
portes, si había que cambiar algo te lo devolvían, y vuelta 
a enviar, tardabas semanas en liquidar el cómic. Ahora un 
artista de Australia o de Indonesia está tan lejos de Marvel 
como uno de N.Y., a unos escasos minutos de servidor ftp.
Lo que está claro es que el mundo del superhéroe sigue atra-
yendo a generación tras generación desde Vertice, pasando 
por Forum y ahora Planeta ¿A qué crees que se debe esto?
Son nuestros nuevos dioses griegos… Los adoramos por lo que 
pueden hacer, son cliches mejorados de nosotros mismos y 
nos gusta pensar que con unos pocos abdominales, nosotros 
podríamos ser así, cosa comprobada científicamente que no 
es así, los abdominales no salen solos, ni con unas pocas 
flexiones, tampoco.
¿Te has planteado en algún momento hacer algún trabajo 




Ya lo he hecho, he ilustrado libros aquí para amigos… Uno 
para la periodista Elena Merino sobre asesinos en serie, fan-
tástico libro, por cierto, no por mi parte, sino por la de ella, y 
también otro con mis ídolos y amigos Calos Canales y Jesús 
Callejo. Todo un placer, qué más puedo decir. Eso copa mis 
necesidades de hacer otras cosas, las hago por amor al dibujo, 
no por el lucro… ¡¡estamos y son para España pardiez!! ¡¡¡Ganar 
dinero es imposible, ni vivir de ello tampoco!!! Si fuese de otra 
forma, no sería España.
 
Recuerdo cuando presentaste X-Men: No More Humans en 
Generación X. Mi hija Olivia sigue preguntando si el de la 
foto (la que nos hicimos contigo) es el que dibuja también 
a Spiderman, se quedó embobada y aún le da vueltas. Tú 
tienes dos hijos, Víctor y Claudia, ¿qué piensan ellos y sus 
amigos de tu profesión?
Ellos han nacido y crecido conmigo trabajando en casa, para 
ellos, es lo normal, mis personajes, etc, es el día a día en casa, 
a sus amigos les sorprende, incluso algunos de pequeños no 
les creían, ahora todos lo saben y alguno me ha pedido ver 
el estudio etc…
 
Una afición conocida tuya son los dioramas, lo que hemos 
podido ver más que afición es algo muy profesional, ¿ve-
remos algún día una exposición?
No creo, no tengo ningún interés, es mi hobby ahora, antes era 
dibujar, pero resulta que también es ahora mi trabajo, no me 
apetece hacer cosas bajo presión… Lo hago para establecer 
barreras y diferenciar trabajos, compartimentar mi cabeza, ya 
cuadriculada de por sí, y romper la monotonía de hacer siem-
pre lo mismo, aunque me encante… No sé si los actores porno 
hacen tambien dioramas para hacer un break con su profe-
sion, la verdad… Pero yo sí, necesito hacer cosas creativas.
 
Hoy en día, con tal cantidad de tebeos, novelas gráficas, 
cómics o como lo queramos llamar, ¿cómo ves el futuro 
del medio?
¡Pues brillante! no puedo verlo de otra forma, es el mundo que 
quiero y que amo, si fuese de otra forma, no encontraría moti-
vación para hacer cómics, los nombres cambian, las temáticas 
cambian, pero al final son tebeos, no tiene mayor relevancia 
que entretener y eso los hace imprescindibles, siempre habrá 
un niño o un lector nostálgico que satisfacer, o un autor que 
disfruta haciéndolos, como es mi caso.
 
¿Qué tebeos lees?




Lo primero que me viene a la mente cuando pienso en Sento Llobell (Valencia, 1953) es su buen carácter y ganas de 
colaborar. Sento es un artista polifacético, igual hablamos de tebeos que de diseño de estatuas o fallas como de recor-
tables, grabados o ilustración. Los más mayores se acuerdan de su paso por Cairo, Madriz o Bésame Mucho, e incluso de 
El Víbora o El Jueves. Con un marcado estilo propio es miembro de pleno derecho de la Nueva Escuela Valenciana. A los 
más jóvenes les descubriré que es el «papá» de la estatua/parque Gulliver, en el cauce del río Turia de Valencia. Además, 
Sento ejerce la docencia prácticamente desde su finalización de la carrera de Bellas Artes, dotando de carácter propio 
al tebeo dentro de la universidad. Yo, ahora, me quedo con una preciosa novela gráfica de la que solo conocemos los 
dos primeros tomos, Un médico novato, y que, a buen seguro, permanecerá en las estanterías de los aficionados a los 
tebeos en un lugar privilegiado.
Tebeos, recortables, ilustración, diseño… Y desde hace casi 
tres años novela gráfica, ¿qué te empujó a aventurarte en 
El médico novato?
Un deseo de contar algo emotivo, verosímil e inteligente. Algo 
que había visto en los recuerdos de la guerra civil que escribió 
el doctor Pablo Uriel (No se fusila en domingo, Ed. Pretextos). 
Cuando reuní fuerza y tiempo me puse a ello, y me está dando 
muchas satisfacciones a muchos niveles.
La Guerra Civil Española parece un tema manido, sin em-
bargo, hay pocos trabajos de cómic de gran calidad (El Arte 
de Volar, Los Surcos del Azar, …), personalmente pienso que 
se debe seguir insistiendo en no olvidar y que las nuevas 
generaciones sepan lo que ocurrió, ¿qué piensas de esto?
Para mí también, es un tema importante. Me parece que es un 
error que en los años setenta se pactara una especie de ley de 
punto final para los responsables del holocausto que sufrió 
nuestro país. Quizás fuera necesario hacerlo así en aquellos 
momentos para evitar exaltaciones peligrosas, como se vió el 
23F del año ochenta y uno. Actualmente quiero creer que no 
existen esos peligros y que la normalidad mandaría revisar 
qué pasó con nuestra república laica española.
Es un momento de cambios, amigos como Mique vuelven 
a dibujar, algo que tú también habías dejado aparcado 
durante un tiempo, ¿qué has estado haciendo estos últimos 
tiempos antes de adentrarte en El médico novato?
Pues tratar de vivir dibujando, publicidad, carteles, ilustra-
ciones, fallas, etc...
Yo era bastante inquieto y me gustaba probar la mayoría de 
las cosas que me proponían, aunque me apartaran de mi sen-
da. Al final he vuelto a las narraciones gráficas que es lo que 
más me apetece ahora y apuesto mi tiempo al completo en 
los tres libros del doctor Uriel.
Tu trabajo en el mundo del tebeo está prácticamente 
editado todo en revista, ¿cómo es el trato ahora con una 
editorial para una novela gráfica?
El trato siempre es correcto en términos de educación, pero a 
nivel económico para el autor es injusto y abusivo por parte 
de un mercado que forman distribuidores, libreros y editores. 
Lo mismo que le pasa al señor que cultiva tomates y después 
ve el precio que paga el consumidor en la plaza. Algún día 
tengo que intentar otro modo de acercarme a los lectores de 
forma más directa, como hacen algunos amigos dibujantes. 
Hay una revolución pendiente en mi vida.
Sento, sitúate a finales de los años 70, ¿qué ocurre para 
que los planteamientos del tebeo hasta ese momento se 
vean completamente tambaleados por un grafismo y temá-
tica completamente inéditos?
Supongo que el tebeo lo matan los dueños de los negocios 
que se montaron cuando se vendían grandes cantidades de 
ejemplares. En los setenta cerraron las publicaciones que les 
quedaban, recogieron beneficios y dejaron a los dibujantes 
abandonados. Los profesionales se pusieron a trabajar para 
las agencias extranjeras haciendo géneros... guerra, oeste, 
erótico, terror, etc.
Por Gonzalo Torres Pastor
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Los jovencitos de aquella época sin editoriales sólo teníamos 
la opción de la explotación en las agencias o la autoedición, 
yo fui de los segundos.
¿La Nueva Escuela Valenciana se podría considerar como 
un grupo de trabajo o realmente nunca llegasteis a com-
partir estudio?
Nunca compartimos estudio, aunque Micharmut y yo sí que 
estuvimos juntos algunos años al principio. Nos veíamos en 
bares y fiestas y el profesor y crítico Pablo Ramírez se dedicó 
a tratar de promocionarnos durante un par de años. De ahí 
debió surgir lo de la nueva escuela valenciana.
En ocasiones hemos leído que vuestra generación rechazó de 
pleno a la anterior, imagino que un punto rebelde sí que ha-
bría pero no un rechazo en sentido peyorativo, ¿qué relación 
llegaste a tener con dibujantes como Miguel Quesada, José 
Ortiz, Brocal Remohí, José Sanchís o tantos otros valencianos?
No recuerdo ningún tipo de rechazo. Eran los dibujantes de nues-
tra infancia. Lo que ocurre es que cuando yo conozco a Ortiz, 
Quesada, etc... yo era un estudiante de BBAA y ellos eran unos 
adultos, preocupados por el dinero y enfadados constantemente 
por el maltrato que recibían de agencias y editoriales. Estuve al-
guna noche con ellos en «La casa vella» donde se reunían. A mi 
edad me resultaba mucho más atractivo el mundo optimista y 
colorista de Miguel Calatayud, con el que pasé muchas más horas, 
en su estudio viéndole dibujar. Miguel fue mi «hermano» mayor.
Una faceta que no has abandonado es la de docente en 
la cual has sido pionero en conseguir que la narrativa 
gráfica sea tenida en cuenta en la universidad, ¿cómo se 
ve ahora desde la perspectiva del tiempo, qué relación 
tenía la universidad con los tebeos en esos años 70?
Yo me formé en una facultad llena de pintores jóvenes que 
aspiraban a ser el Equipo Crónica, Canogar o Tápies (simpli-
ficando) Supongo que mis compañeros veían a los dibujantes 
de tebeos como unos artesanos con una gran habilidad, ro-
deada de poca reflexión. Me encontré muy solo porque lo de 
los tebeos era muy minoritario en aquel ambiente. Pablo Ra-
mírez era compañero mío en el claustro de BBAA e intentamos 
ir incluyendo en el plan de estudios el tema de las narraciones 
gráficas (que era una expresión más universitaria que tebeos) 
pero no hubo mucha suerte. Aún hoy no existe un departa-
mento de tebeos o cómics y eso que ahora los estudiantes son 
mucho más receptivos a este tema.
Estamos en el auge del mercado de venta de originales, se 
han llegado a pagar 2,65 millones de euros por el original 
que Hergé hizo para las guardas de los tebeos de Tintín. El 
problema de los originales es el origen de los mismos pero 
mi pregunta es si tuviste en algún momento problemas con la 
devolución de los tuyos y ¿cómo ves el mercado de originales?
Sí que tuve problemas en mi juventud. Perdí dibujos para 
prensa o para publicidad, en los tebeos no. El ordenador 
nos libró de ese peligro. Ahora se reactiva el mercado de 
originales porque cada vez hay menos papeles. Las nuevas 
tecnologías llevan a los dibujantes hacia las cintiqs y las ta-
bletas gráficas. Los que aún tenemos parte del proceso de 
trabajo en formato analógico salimos ganando. Por ahora 







¿Cómo encontraste el mundo del tebeo cuando empezaste 
a trabajar en él?
Relativamente bien, aunque se estaban acabando las vacas 
gordas y empezaban las flacas.
¿Qué crees que has aportado?
No creo que fuera gran cosa, pero desde luego sí puedo afir-
mar que puse toda mi ilusión y afición por los tebeos.
¿Cómo ves la industria del tebeo actualmente?
En España la veo como un náufrago que se aferra a un salva-
vidas, para no hundirse.
¿Cuál crees que es el futuro del medio?
Bajo mi punto de vista, no lo veo claro a pesar de los esfuerzos 
que se están haciendo por mantenerlo en el puesto que como 
arte se merece.
¿Cuándo empezó tu afición por el dibujo?
Fue en Madrid. Tenía cinco años. Nos visitó un joven familiar, 
esa visita fue fundamental para mí. Se llamaba Guillermo. Co-
gió un papel y dibujó un vaquero y un jefe piel roja luchando. 
Me dijo que eran dibujos que se hacían para tebeos. Quedé 
impresionado y desde entonces papel que cogía lo llenaba 
de garabatos y siempre decía que quería ser dibujante de 
tebeos.
¿Cómo entraste a trabajar para Editorial Valenciana?
En 1957, viviendo en Cartagena vine a Valencia y me en-
trevisté con el señor Soriano con unas muestras de dibujo 
y me dio un guión para la colección Comandos. Y ya, al 
trasladarme a vivir a Valencia seguí colaborando con la 
editorial.
Alberto Marcet
En la década de los años 50, uno de los autores que trabajaron para Editorial Valenciana fue Alberto Marcet (Barcelona, 
1930), en Comandos o entintando a Manuel Gago en El Guerrero del Antifaz y Piel de Lobo. En los años 60 realizó diversos 
números de Roberto Alcázar y Pedrín, en los 70 trabaja en la revista de terror SOS y para el mercado extranjero dibuja 
Tarzan y Kalar, donde se refleja su habilidad para retratar el mundo animal y en los 80 publica para la alemana Bastei El 
Hombre Enmascarado. Entre sus creaciones propias destaca Anceo y Gumi y su lobo Rama, serializados en prensa.
¿Cómo llegaste a dibujar Roberto Alcázar y Pedrín?
En 1962, la Editorial Valenciana nos pidió a doce dibujantes 
que hiciéramos una página sobre Roberto Alcázar y Pedrín, 
pues el señor Vañó se retrasaba en las entregas y querían 
Por Carlos Ciurana Moreno
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tener más remanente. Fui el que más parecido hice de los 
personajes, aunque mi dibujo era totalmente distinto. Llegué 
a dibujar cuarenta y cuatro cuadernos. En los seis últimos me 
hizo las caras de Roberto y Pedrín el señor Vañó. Absurdo, 
pues había hecho treinta y seis cuadernos sin su ayuda.
¿Qué puedes decirnos de los derechos de autor en aquel 
tiempo?
Los derechos de autor sí que existían, por supuesto, en otros 
países como Estados Unidos, pero en la Valenciana no exis-
tían. Entregabas tus trabajos por una especie de ventanuco 
y podías despedirte de dicho trabajo. La editorial era dueña 
absoluta de todos los derechos.
¿Cuál de tus trabajos para el extranjero recuerdas con más 
cariño?
Fue El Hombre Enmascarado para la editorial Bastei de Alema-
nia. Fueron dos años que hice con la colaboración de mi hijo 
Miguel Ángel Marcet.
De tus propias creaciones, ¿cuál es tu favorita?
Mi favorita es sin lugar a dudas Anceo (1977), pues disfruté 




El trazo de Ramón Marcos (Lugo, 1962) es agradable, de línea clara, capaz de adaptarse a un encargo o con su estilo 
propio. Se inicia en los 80 en las revistas clásicas de la época como Cairo, Bésame Mucho y Madriz, Marca Acme y La Ciutat. 
Sus trabajos más conocidos son Los Sucesores y Opium (para Daniel Torres). Ramón también ha trabajado en el entorno 
publicitario con diseños tan conocidos como el logo de la discoteca Puzzle. Sus últimos trabajos son para El Patito Editorial 
(la serie Silvana, la hija del explorador y la serie Vida de Madre). Actualmente se prepara para su salto al mercado francés.
¿Como te iniciaste en el mundo del tebeo?
El deseo de ser dibujante de historietas no tiene fecha. Se 
puede decir que nací con ello. No recuerdo ningún momento 
de mi infancia sin un tebeo en la mano. Culpable también es 
mi padre, que nos regaló a mi hermano y a mí la colección 
completa de la revista Trinca.
¿En qué época llegaste a Valencia y qué te encontraste?
Llegué en 1980 desde mi Galicia natal para estudiar BBAA. 
Me encontré con una ciudad viva, efervescente de actividades 
artísticas y culturales. No hacía mucho que había muerto el 
dictador. ¡Y encima en Valencia vivían los dibujantes jóvenes 
que me encantaban!
Era la época de Cairo, Bésame Mucho…
En Bésame Mucho publiqué mi primera historieta y en Cairo 
publicaría la mayor parte de mi trabajo encuadrado en la 
llamada «línea clara». Fue una época explosiva en cuanto a 
revistas de cómic y material de todo tipo, tanto de autores 
nacionales como extranjeros, de series y de personajes.
¿Qué relación tenías con autores como Sento, Micharmut, 
Manel Gimeno, Mique Beltrán o autores de la Escuela Va-
lenciana?
Con quien tuve mayor relación fue con Sento. Casualmente, 
me dio clases en mi primer curso de BBAA. Imagínate que 
el autor de la serie Barrachina, publicada en Bésame Mucho, 
te da clases de pintura. ¡El delirio! Además, gracias a Sento, 
publiqué mi primera historieta en el mismo Bésame Mucho en 
1981. A Daniel Torres lo conocí por mi cara dura. Lo llamé un 
día, quedé con él en su casa y allí me presenté. Con el resto 
del grupo he tenido menos relación.
Por Gonzalo Torres Pastor
Imagino que como todo en la vida el trabajo da muchas 
vueltas e incluso algunos no ven la luz como el que hiciste 
junto a Antonio Segura ¿Qué pasó?, ¿porqué no se llegó 
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a publicar?, ¿Habría material suficiente para retomarlo?
Pusimos mucho empeño y mucho cariño. En el país galo no 
cuajó, y aquí Norma Editorial (Rafa Martínez) nos contestó 
que les gustaba mucho pero esperaban que alguna editorial 
extranjera lo produjese y luego ellos comprarían los derechos. 
Desgraciadamente, no hay material suficiente escrito por An-
tonio para continuar.
Se produce un paréntesis importante en el que dejas de 
dibujar tebeos, ¿qué hiciste mientras y a qué se debe la 
vuelta?
Pues en líneas generales, al teatro. Algunos años con diseños 
de carteles, personajes y fondos para teatro, sobre todo in-
fantil, y ya posteriormente en la empresa Odeón decorados, 
precisamente en el apartado de pintura decorativa para tea-
tro. Y la vuelta se debe a que siempre estaba ahí la vocación. 
Y gracias a EL Patito Editorial, de Santiago de Compostela, 
que me brindó la oportunidad de volver a publicar.
¿Cómo se acaban haciendo dos series tan distintas como 
son Vida de Madre y Silvana, la hija del explorador?
Las dos para El Patito Editorial. Silvana, la hija del explora-
dor, de la que han salido dos tomos, es una serie juvenil de 
aventuras que le propuse yo a los editores, con guión propio. 
Nace con la intención de cubrir un pequeño hueco que tiene el 
mundo editorial en este país para esa franja de edad. Y Vida 
de madre nace a propuesta de Gemma Sesar, la editora de El 
Patito editorial, con guiones suyos; a modo de diario autobio-
gráfico, nos cuenta su vida familiar con sus hijos pequeños y 
su marido. Es un intento de cubrir el hueco de lectores aleja-
dos de los cómics de superhéroes y de género.
Ahora parece que estás dirigiendo tu trabajo al mercado 
francés, ¿qué piensas que tiene este mercado que no tenga 
el español, tanto anivel editorial como de consumidores?
Tradición y lectores. Es otro mundo, en la cantidad de lectores 
y en el mimo con que cuidan lo suyo, y el volumen económico 
que mueve.
Muchas editoriales españolas no producen nuevos títulos 
sino que compran derechos en el extranjero, incluso de 
autores españoles, ¿cómo afecta esto a nuestros autores?
Ya puse antes como ejemplo el asunto del proyecto con An-
tonio Segura y la respuesta de Norma en su momento. Los 
autores saben que aquí se paga muy mal. Intentan ir fuera, 
que les publiquen en otros países, y a las editoras de aquí 
les sale a cuenta, pues ya está todo producido y montado, y 
encima les sale más barato.
Vivimos de lleno el fenómeno del micromecenazgo, conoci-
do como crowdfunding, ¿crees que el autor debiera ser más 
autónomo y autoeditarse?, ¿de esa forma se aseguraría la 
edición de la obra y el cobro de la misma?
Realmente, me parece bien. Pero desconozco a fondo el tema.
Hoy en día, con tal cantidad de tebeos, novelas gráficas, 
cómics o como lo queramos llamar, ¿cómo ves el futuro 
del medio?
Aquí, desconcertante. No parece haber suficiente número de 
lectores compradores. Fuera, parece que mejor. Realmente, 
no puedo dar una respuesta concreta.
¿Qué tebeos lees?
Leo de todo. Pero tiendo a leer más europeo, apenas americano y 
casi nada manga. Bueno, miento; ahora estoy con un clásico ame-




Juan Enrique Bosch «Micharmut», un dibujante de difícil clasificación para los amantes de las etiquetas. Para muchos un autor 
maldito, incomprendido, difícil, arriesgado... para otros el mejor autor valenciano de todos los tiempos, con unos conocimien-
tos gráficos impresionantes y un estilo personalísimo e inimitable con el que es capaz de dibujar el tedio, el aburrimiento, el 
humo, el sudor... y además añado que es un grandísimo entintador. La crítica reconoce sus méritos y le trata como a un genio.
¿Cómo llevas esta tormenta de opiniones?
No la llevo, la ignoro. Es como si tuvieras almorranas.
¿Piensas que el riesgo gráfico es una opción?
En cualquier historieta, por mala que sea, hay riesgo gráfico. 
Representar con línea y texturas es un increíble riesgo, toda 
una confesión, un libro abierto.
¿Cómo apareciste en este mundillo?
Aparecí haciendo fanzines en los setenta… y la verdad es que 
no tuve intención de aparecer. Y aún hoy no tengo muy claro 
hacer tebeos, y nunca lo he tenido.
¿Cuándo empezaste a ganar dinero y pensaste que podrías 
vivir de dibujar tebeos?
He tenido la suerte de no ser nunca profesional, algo, para 
mi, terrorífico. Como ya sabes mi verdadera profesión es la 
de traductor de griego y latín.
¿Qué piensas del material que hacías en los años 80 cuándo 
eras parte de los revolucionarios del medio en nuestro país?
Al comienzo se aprende a dibujar, a indagar qué significa 
para ti una línea, una sucesión de viñetas, una textura… las 
posibilidades de su representación… el estilo se va formando 
y siempre con sorpresa para uno mismo. Se comprende enton-
ces que el estilo y las temáticas no resultan las que quieres, 
te las va revelando el mismo dibujar. Cuando veo material 
antiguo asoman con tanta fuerza las circunstancias en las que 
fue dibujado, hasta el menor detalle de aquellos días, incluso 
si hacía sol, que el pensamiento desaparece. Un descanso si 
se mira bien.
¿Siempre quisiste ser dibujante de tebeos o la ilustración 
te llamaba más la atención?
Por MacDiego
Digamos que dibujante, y de una forma nebulosa. Mi intención 
era escribir novelas de quiosco, no hacer nada concreto. Ser 
un peatón.
¿Das más importancia a la composición y la narración o a 
la técnica, el estilo y la representación?
223
224
No se trata de dar más o menos importancia a algo que es la 
misma cosa, que forma un todo indivisible. Cada historia debe 
buscar su forma específica de ser contada. Si una misma historia 
la contamos con distintas composiciones, estilos y formas narra-
tivas obtendremos tantas narraciones diferentes como supuestos 
estéticos vayamos aplicando. El lenguaje de la historieta es un 
todo en el que hasta se pueden hacer lonchas para ensalada.
Aprovechando esta ensalada pues, ¿cuál crees que sería 
tu obra cumbre?
Ni idea.
¿Cuando empezaste mantenías contacto con otros dibujan-
tes o eras un solitario trabajador en tu estudio?
Generalmente era una rata de estudio. Hacer historietas es 
un trabajo, para mí, solitario, con la enorme recompensa de 
ausentarte de ti mismo, de llegar a desaparecer unas horas. 
De no existir sino en otro extraño lugar… impagable.
¿Quienes fueron tus referentes?
Siguen siendo Urda, Benejam, Coll, Tinez, los semanarios de 
Bruguera: Figueras, Peñarroya, Cifré… y aparte, los pioneros 
de este lenguaje de la historieta: Herryman, Sterrett, Harold 
Gray… aquel periodo en que la historieta compartió el tiempo 
con el cine mudo.
¿Publicas pensando en un resultado que sea interesante o 
en si va a tener aceptación entre tu público?
Para mí el público no existe, es el mercado, prefiero al lector. 
Soy un dibujante para leer en las alcobas.
¿Cuales eran las salidas cuando empezaste?
Nulas.
¿Y ahora, sólo vives de dibujar tebeos?
Vivir, es mejor no hacerlo. Ser un peatón espectral no es mala 
opción.
¿Podrías decirme qué has aportado a este medio?
Ni idea.
¿Podría ser la autoedición una de las salidas de este medio 
en la actualidad?
Es el Paraíso.
¿Alguna vez has trabajado con un guionista?.¿Qué piensas 
de esa relación? ¿Quién piensas que debe dominar?
Sólo una vez. En cuanto a la relación guionista-dibujante, en 
que no lleguen a las manos me parece correcto. Es una rela-
ción sadomasoquista y debe dominar la cordura.
¿Podrías contarnos algo de tu próximo proyecto?
Nunca lo sé.
¿Cambiarías tu vida por la de una mosca?
Ya lo hice y lo recomiendo.
¿Qué estás leyendo ahora?
Bela Tarr, el tiempo del después de Jacques Rancière.
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Ana, inicias tu carrera a finales de los años 80 publicando 
en las revistas Cairo y Madrid, ya en los 90 publicas prác-
ticamente toda tu obra en la división editorial española de 
Glènat, con el cambio de siglo te pasas al mercado francés 
¿A qué se deben esos cambios y qué diferencias encuentras 
entre el mundo editorial francés y el español?
Para ser exactos, Antonio Segura y yo publicamos los dos 
primeros álbumes de Eva Medusa en Glénat Francia. Antonio 
estaba persuadido de que sólo entrando en un mercado edi-
torial tan dinámico como el francés tendríamos la posibilidad 
de profesionalizarnos. Cuando se creó Glénat España trasla-
daron la serie a la filial española. Comento esto para que se 
vea con un ejemplo práctico las diferencias entre el mercado 
editorial francés y el español. Publicando en Francia noso-
tros cobrábamos derechos de autor de los aproximadamente 
10.000 álbumes vendidos de cada título, mientras que en 
España las ventas nunca superaron los 3.000. Al publicar el 
tercer tomo de Eva medusa en España, el adelanto que nos 
daban se redujo a la mitad y no volvimos a tener opción de 
cobrar derechos de las ventas en Francia, puesto que Glenat 
España vendía como agente el título a Glénat Francia, y noso-
tros cobrábamos sólo de las ventas españolas. La diferencia 
es evidente, 2000 ó 3000 ejemplares vendidos no te costea 
ni siquiera la realización de un álbum, por lo tanto es muy 
complicado vivir de ello.
Después de esta experiencia no volví a publicar en España, 
trabajé con Glénat Francia de nuevo, Bayard y con Dargaud 
ya a partir del año 2000 en la serie Djinn guionizada por 
Jean Dufaux.
Sin embargo Wáluk lo editáis con Astiberri.
Wáluk es un proyecto personal y muy querido y el fin no era 
principalmente económico, sino que fuera una buena edición 
y que tuviéramos libertad de formato. Nos gusta como edita 
Ana Miralles
En un mundo que parecía reservado para hombres, Ana Miralles (Madrid, 1959) se corona como una artista fiel a sus 
orígenes como lectora de tebeos, que prácticamente todos los años acude su cita con un tebeo nuevo. Ana nunca ha 
dejado de publicar pero su carácter inquieto y comprometido la lleva a adentrarse en otros terrenos como la ilustración 
o el diseño de fondos y vestuario para teatro. En España la mimamos y en Europa se la reverencia.
Astiberri, todos los formatos se adecuan a las necesidades 
de la obra y del autor. Nos entendimos muy bien con ellos y 
pensamos que el título puede tener un largo recorrido con la 
publicación en otros países (ya está publicado en USA, Brasil 
y Francia, donde también han hecho una edición para las 
escuelas). En estos momentos estamos realizando el segundo 
álbum que saldrá publicado este año.
Me da la sensación de que el lector francés, italiano o 
belga, no es considerado en su país como nos pasa a los 
aficionado españoles, que somos algo así como frikis ¿Por-
qué crees que el tebeo en España se ha relegado a un 
subproducto cultural?
Yo no lo veo así, no encuentro tantas diferencias entre los 
aficionados franceses, que son los que mejor conozco, y los 
españoles. Todos ellos comparten la misma pasión por el có-
mic. Donde veo una grandísima diferencia es en el trato que 
tiene el cómic en los medios de comunicación, es ahí donde 
aparecen los adjetivos. En España, salvo contadas y honrosas 
excepciones, no suelen dedicar al cómic el espacio necesario 
en la sección cultural de los informativos y periódicos, y quie-
nes informan no suelen tener ni preparación ni idea. Sólo se 
acuerdan del cómic cuando hay algún estreno cinematográ-
fico muy mediático, y lo hacen para promocionar la película 
de mano de las grandes productoras. En esos casos sí que se 
acuerdan de nosotros y utilizan a los autores desempolvando 
alguna producción propia o convocándonos para hacer publi-
cidad del film más o menos descaradamente.
Tenemos grandes profesionales en la crítica de cómic, pero 
generalmente no suele ser su medio de vida, sino un trabajo 
vocacional. No se considera al cómic como al resto de las 
artes, menospreciando así el potencial económico que puede 
llegar a mover. Sin embargo, en Francia es una industria que 
genera gran riqueza, y su influencia se puede ver en muchos 
Por Gonzalo Torres Pastor
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sectores de la sociedad, como la publicidad o el diseño urba-
no. La BD se expone en museos y las novedades se anuncian 
en los periódicos generalistas, aparte de tener, como en Es-
paña, revistas especializadas.
Hasta el mercado de obra original es distinto en Europa…
La BD ha entrado en el mundo del arte a través de la venta 
de originales. Aquí está empezando a moverse, porque hay 
grandes coleccionistas y hay demanda, pero el mercado está 
realmente donde más se publica, que es en Francia. El com-
prador de obra original busca ilustraciones y páginas que 
hayan sido publicadas, de alguna serie o autor que le guste. 
Hay una red de galerías consagradas a la exposición y venta 
de originales que ofrecen una enorme variedad de producto 
para todos los bolsillos.
En Francia se publica una obra que quizá sea la más 
conocida internacionalmente, Djinn, ¿cómo se consigue 
mantener el constante éxito de una serie?
Los autores tendemos a creer que la responsabilidad de que 
algo funcione radica en nuestro trabajo, y no siempre es así. 
Puedes realizar un precioso álbum, que si sale a la calle huér-
fano sin el apoyo y la difusión del editor no llegará a verse. 
También puede darse el caso, menos frecuente, de que un 
álbum brille por sí solo y se convierta en un fenómeno de 
ventas por el boca/oreja de los lectores...
Mi paso por Dargaud, tras la publicación de Djinn, me ha 
demostrado que la labor del editor es clave para colocar exi-
tosamente una serie en el mercado. Es una labor constante 
de los comerciales, que trabajan codo a codo con los puntos 
de venta para darle visibilidad al álbum e incentivar al librero, 
las promociones, que suelen ser costosas, y el seguimiento 
del álbum con reediciones, presencia en los medios, festiva-
les... El autor trabaja con el equipo editorial para, entre todos, 
potenciar lo mejor posible el trabajo hecho. Djinn está cons-
tantemente reeditándose en integrales nuevos, con nuevas 
portadas, otro formato, incluyendo dibujos nuevos, haciendo 
exlibris, pequeños regalos para los nuevos compradores. Al 
final de cada ciclo se edita un libro recopilatorio con ilustra-
ciones, croquis e información detallada de los álbumes que 
componen el ciclo. El último tomo del ciclo africano se editó 
con tres portadas diferentes, la general, otra de tirada más 
limitada y la numerada, más limitada todavía. Todas se ven-
dieron muy bien porque hubo gente que se compró los tres 
álbumes. En el siguiente tomo, el comienzo del ciclo indio, 
hice un tarot con los personajes de la serie que se vendía en 
tirada limitada. Calendarios, portales, carteles... A pesar de 
ser productos costosos para el editor todo ayuda a las ventas 
de álbumes, además de estar arropados por la prensa espe-
cializada, los libreros, los festivales, las galerías...
Llevas publicando ininterrumpidamente desde tus inicios, 
no es algo muy común el tener una trayectoria tan prolífi-
ca, muchos compañeros abandonaron durante épocas los 
tebeos, pero tú no, ¿cómo has conseguido no abandonar 
la senda?
No ha sido fácil. Nunca he dudado de que me quería dedicar 
a esto, y a pesar de las malas épocas he aguantado. Ha sido 
muy difícil mantener una continuidad en las publicaciones y 
tener cierta estabilidad económica. Me refiero a estabilidad 
básica, de superviviente... Aún así no he dejado de realizar 
mis proyectos, y si no llegaba a fin de mes lo complementaba 
con trabajos en torno a la ilustración. Nunca me he alejado 
completamente del cómic y cuando volvía con algún proyecto 
ambicioso como Eva Medusa, en Busca del unicornio o Djinn lo 
hacía con la ilusión intacta.
Además, he tenido la inmensa suerte de encontrarme con 
Djinn. Cuando Dufaux y yo empezamos a trabajar en ello, no 
creíamos que la serie se alargase más de 3 álbumes. Pero 
enseguida despegó y al primer ciclo le siguieron dos más. 
Ha sido una serie con muy buenas ventas y me ha permitido 
consagrarme por entero al cómic.
Tu estilo fue evolucionando hacia una línea más clara, ¿re-
quisitos del mercado o evolución personal?
Evolución personal, sin duda. Una tiene que estar convencida 
de lo que dibuja, y saber qué es lo mejor que puedes ofrecer. 
Realmente yo solo puedo dibujar de una manera con la que 
me siento cómoda, a pesar de que en mis comienzos creía que 
podría tener muchos estilos, uno por cada tipo de historia. 
Cuando ya has dibujado más de 1.200 páginas sabes cómo 
quieres contar las cosas.
Lo normal es que al principio pruebes con estilos y materia-
les diferentes y luego te decantes por lo que te resulte más 
convincente y mejor se adecue al estilo que tienes. En Eva 
Medusa trabajé con pincel y el material ya condiciona el trazo, 
puede verse en mis trabajos de esa época. Poco a poco fui 
probando distintas técnicas hasta encontrar la que más me 
facilitaba el trabajo. Ahora dibujo directamente a lápiz, lo que 
me proporciona una línea más ligera, más fluida, aparte de 
ganar tiempo suprimiendo el entintado.
Algo que nunca has abandonado es tu espíritu reivindi-
cativo y comprometido con la sociedad, la crítica de la 
realidad actual (De mano en mano y Wáluk), ¿nos deleitarás 
y harás recapacitar con más obra de estas características?
Por supuesto, es una aspiración constante. Para mí es un 
objetivo que no pierdo de vista y pienso que realizar una 
obra enteramente personal supone el logro en toda profesión 
creativa.
De todas formas, cuando trabajo con Emilio Ruiz siento la 
historia más mía, porque a veces puedo intervenir en el guión 
compartiendo ideas, o puedo sugerir algo, aparte de que tene-
mos una manera muy parecida de analizar las cosas y la vida.
Aun así, no siempre es posible llegar a ese punto ideal. Mi ca-
rrera se debate entre los encargos, las ideas locas, las ansias 
de viajar, las sorpresas que te da la vida como lo fue Djinn, 
ya que no esperábamos que tuviera tanto éxito... Una vez 
embarcada en esa vorágine es difícil apearse. Los proyectos 
más personales he ido haciéndolos con mucho esfuerzo y falta 
de sueño entre un Djinn y otro.
Pese a todas las dificultades para realizar estos proyectos, me 
han resultado muy satisfactorios.
El proceso creativo con Djinn es muy diferente, por poner un 
ejemplo, ya que Jean Dufaux me da un guión acabado sin 
posibilidad de enmienda y sin discusión posible. Nuestras 
parcelas son estancas. Son maneras diferentes de trabajar, 
ésta es muy eficaz a la hora de realizar un álbum en un tiempo 

230
controlado, pero para hacer una historia que la que te sientas 
partícipe, es necesario hablar mucho con el guionista, partir 
de las mismas premisas, trabajar y acercar posturas.
Tuve la posibilidad de tener en mis manos guiones del 
gran Antonio Segura. Me resultó impresionante no solo 
su capacidad narrativa, su inventiva, sino su absoluta 
descripción de los personajes que acompañaba con fo-
tografías ¿Cómo fue trabajar con Antonio algunas de tus 
series más carismáticas como Marruecos Mon Amour o 
Eva Medusa?
Antonio tuvo mucha fe en mí y le estoy muy agradecida. 
Como ya he comentado anteriormente, él quería a toda 
costa que publicáramos en Francia, porque es donde había 
alguna posibilidad de profesionalizarnos. Pienso sobre todo 
en mi caso, porque él ya trabajaba con grandes dibujantes 
y había publicado en Francia. Con Marruecos mon amour 
me enfrenté a mi primera historia larga, aunque estaba 
dividida en entregas de 8 ó 12 pg ya que se publicó en la 
revista Cairo. Antonio trabajaba mucho, a menudo duran-
te toda la noche y tenía una capacidad asombrosa para 
contar historias. A mí me facilitaba la tarea aportando la 
documentación que él había manejado, o me aconsejaba 
que películas podrían inspirarme para alguna secuencia. 
Para Marruecos utilicé muchas fotos de un viaje reciente que 
habíamos hecho Emilio y yo a aquel país, y para Eva Medusa 
me inspiré sobre todo en libros ya que por aquel entonces 
no teníamos internet...
Antonio tenía un modus operandi infalible para colocarme el 
guión de turno sin que yo le pusiera peros. El día que esta-
ba acabado, me llamaba y quedábamos a cenar en su casa. 
Acudía allí sobre las 9 y Antonio me daba a leer el guión. 
Mientras lo leía íbamos picando algo, unas cervezas, una 
copa de vino... Mientras tanto, Ana, su mujer, había prepa-
rado una suculenta cena (como siempre) y cuando acababa 
de leerlo, entre el ambiente jovial, la espléndida mesa y que 
todo guión sin meditar nos parece magnífico, Antonio tenía 
mi OK rotundo.
Durante la cena hablábamos de la historia, el enfoque, la do-
cumentación, las dudas... El ya lo había pensado todo y me 
explicaba los detalles de las preguntas que iban surgiendo 
después de esta primera lectura. Estaba toda la familia Segu-
ra a la mesa, incluída la gata que era un comensal más. Eran 
veladas muy divertidas que se alargaban hasta la madrugada. 
Durante la realización del álbum yo me solía pasar por el 
banco donde trabajaba Antonio para enseñarle las páginas y 
resolver dudas. Aprovechábamos su salida para desayunar, y 
aún recuerdo su estupor cuando un día, en la barra de una ele-
gante cafetería, delante de la bollería fina le pedí al camarero 
un bocadillo de chorizo con mi café con leche... Todavía no 
nos conocíamos mucho y el me trataba como a una señorita. 
Quienes conocieron a Antonio podrán imaginárselo.
Una vez me comentaste que un proyecto con Antonio, de 
seis páginas, quedó en un cajón, ¿qué nos puedes contar 
de él?
Esta historia es un proyecto que nació al mismo tiempo que 
Eva Medusa. Nuestra idea era ofrecer a los editores franceses 
dos historias de corte muy distinto. De entre todos los que 
contactamos sólo nos respondieron Cásterman y Glénat. Este 
último se interesó por Eva Medusa y Casterman por Torero, que 
así se llamaba el proyectol. Era una historia ambientada en 
los años 30, en Andalucía y abordaba el mundo de los toros 
y toreros. Era una historia con sus enamorados, con muerte, 
dolor y sangre, un buen drama español. Al final nos decidimos 
a publicar con quien antes reaccionó, que fué Glénat, aunque 
luego tardó más de un año en concretar un contrato. Además 
tuvimos que hacer otro comienzo para la historia, ya que el 
director de colección consideraba que las primeras 6 pg que 
les habíamos preparado eran demasiado subidas de color, 
querían algo más «francés».
Muchas veces he pensado que si el proyecto de Torero hubiera 
salido antes, en vez de Eva Medusa, mi carrera habría sido 
otra, ya que era una historia de corte más costumbrista, sin 
centrarse tanto como Eva Medusa en el erotismo torturado, 
por así llamarlo. Muchas veces la dirección que toma una 
carrera depende de los comienzos.
Ana, ¿cómo funciona el tandem Ana Miralles-Emilio Ruiz?, 
supongo que el ser pareja implica mayor compenetración 
y conocimiento.
Yo estoy muy satisfecha de todo lo que hemos hecho juntos. 
Cada proyecto es diferente, porque surgen en diferentes épo-
cas. Recuerdo que El brillo de una mirada es un encargo que le 
hice. Le dije a Emilio que me escribiera una historia erótica 
donde saliera una escena de ascensor. El guión de Wáluk era 
un cuento ilustrado que íbamos a presentar a un concurso, 
al final se quedó en un cajón y diez años después lo rescaté 
y adapté libremente al cómic. Ahora Emilio ha repetido la 
fórmula tras el buen resultado de la experiencia, y yo estoy 
adaptando esta segunda entrega. En Busca del Unicornio fue 
una adaptación de la novela de Juan Eslava Galán que a los 
dos nos entusiasmaba, pero el guión lo hizo él solo. Con Mu-
raqqa’ hemos colaborado más desde el principio para ver la 
mejor manera de abordar ese mundo, porque llevamos mucho 
tiempo trabajando en la idea.
Lo más importante es que hay un gran entendimiento y 
como dibujante tengo el privilegio de asistir a la gestación 
de la idea. Poder encauzar las ideas en esta primera etapa 
hace que sienta el proyecto como mío, aunque yo no escri-
ba una línea y quede a la responsabilidad de Emilio crear la 
arquitectura del guión. Cuando la idea ya está en marcha se 
convierte en el centro de interés de nuestras conversaciones 
y todo avanza muy deprisa. Es bastante obsesivo pero muy 
estimulante, un bombardeo de ideas e imágenes constante. 
¡Es inevitable, ya que compartimos estudio y mantel!
La figura del guionista no ha sido muy respetada en Espa-
ña, ¿porqué crees que esto ocurre?
Me remito a lo que decía antes, son los medios los que pa-
recen no reparar en la existencia de los guionistas. No hay 
cómic sin guionistas, son parte esencial y necesaria de la 
industria. Pero aquí en España no podemos decir que haya 
una industria tan potente que permita vivir de su oficio a los 
autores. Casi todos los autores que han triunfado lo han hecho 
fuera, en USA o Francia, y a través de ese reconocimiento en 
el extranjero han comenzado a ser conocidos aquí. Además, 
es muy difícil que un tándem de autores españoles triunfe 
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afuera (por decirlo ya estoy pensando en varios ejemplos 
estupendos, vaya...) pero no suele ser lo más habitual. Un 
dibujante suele trabajar, tanto en USA como en Francia con 
guionistas afincados allí.
 
A Ana Miralles también le gusta escribir ¿Qué tipo de obra 
te gustaría dibujar ahora?
Si, me gusta escribir, pero para ello hace falta mucho tiempo 
y una disposición de ánimo propicia. Llevo muchos años con 
una dinámica de trabajo muy estresante, entregando un ál-
bum de Djinn por año mas todas las demás cosas que, como 
puedo, voy haciendo al mismo tiempo. Aparte de no quedar-
me mucho tiempo libre, me consume bastante energía, así 
que resulta difícil encontrar el momento de dejarlo todo y 
parar a escribir tranquilamente para desarrollar las ideas 
que se me van ocurriendo. Lo pienso y me parece un sueño, 
porque de momento lo único que acumulo son notas y relatos 
breves que no son mas que bocetos de posibles historias... 
Últimamente sólo me he limitado a escribir algunos artícu-
los o prefacios que han tenido la gentileza de ofrecerme, 
tanto para la edición de Enjambre (Norma ed.) como para la 
revista Peonza, con quien he colaborado en varios números 
consagrados al cómic. 
En cuanto a lo que me gustaría dibujar ahora, tengo que decir 
que estoy satisfecha con las expectativas. El Wáluk que tengo 
entre manos, seguido del último Djinn de la serie y después 
Emilio y yo esperamos poder continuar con Muraqqa’. Son dos 
años de trabajo en perspectiva, adobados con otros proyectos 
que están gestándose.
Hoy en día, con tal cantidad de tebeos, novelas gráficas, 
cómic o como lo queramos llamar, ¿cómo ves el futuro del 
medio porque veo que hay más obra que capacidad para 
consumirla?
Bueno, hay mucho porque hay mucha diversidad de lectores. 
Cuando entro en una librería hay cosas que ni veo porque no 
son para mí. ¡Sin embrago de lo que me gusta siempre hay 
poco! Seguro que todos los aficionados pensamos igual. El 
precio también es disuasorio, porque hay que pensar lo que 
compras y elegir bien. Está por ver si el mercado puede man-
tener este ritmo de publicación. En algún momento tendrá que 
ajustarse con la demanda, pero creo que el problema radica 
en otros muchos factores. Está muy diversificado en cuanto 
a oferta y soportes. Otro factor es que tenemos un verdadero 
problema a corto plazo con los derechos de autor y los sopor-
tes digitales. La ecuación es sencilla, si no podemos cobrar 
por nuestro trabajo, no hay trabajo. Se acabó.
¿Qué tebeos has leído recientemente?
No recuerdo como cuanto de reciente, pero te diré los últimos 
que he leído y me han gustado... Resaca, de Mamen Moreu; 
La casa azul, de Tyto Alba; Las Meninas, de Santiago García y 
Javier Olivares; Magasin Général, de Loisel et Tripp; Tristísima 
ceniza, de Mikel Begoña y Iñaket; Exil, de Fabuel y Minguez; 
Les larmes de l’assasin, de Thierry Murat; Guillaume, de Miniac 
y Borch; La lune est blanche, de François et Emmanuel Lepage; 






Por Ricardo Engra Fernández
La joven y cariñosa Ana Oncina ha llegado rompiendo el molde al mundo de los cómics. En una época donde abundan 
las autoras de cómic, se ha hecho un hueco enorme con su Croqueta y Empanadilla, una historia costumbrista de parejas 
donde hay una salvedad… ella es una empanadilla y él una croqueta que viven en el mundo real y sufren sus aventuras 
y desventuras. Sin duda, la sorpresa de este año 2014.
Cuéntanos de dónde te viene el gusto por esto de los tebeos.
Desde muy pequeñita siempre me ha gustado dibujar, me po-
día pasar horas delante de un papel que nunca me aburría. 
Ya en el colegio empecé a leer mis primeros cómics y entendí 
que era eso lo que quería hacer. En el instituto comencé a 
dibujar mis primeras historias romanticonas, que obviamente 
nunca me llegaban a convencer y siempre las dejaba a mitad. 
Cuando acabé el instituto, tuve bastante claro que quería ha-
cer bellas artes, pero como iba frustrada con el cómic, opté 
por la ilustración. Y no fue hasta el último año de carrera que 
surgió Croqueta y Empanadilla. ¡Y me volví a reencontrar con 
mi verdadera vocación!
Tu primera obra, Croqueta y Empanadilla, una historia 
blanca sobre las relaciones de pareja, ha sido un bom-
bazo editorial ¿Cómo presentas el proyecto de Croqueta y 
Empanadilla y qué respuesta tienes?
Bueno, Croqueta y Empanadilla surgió en un viaje muy catas-
trófico que hicimos a Berlín mi novio y yo. Una tarde después 
de haber estado haciendo turismo, en un museo yo estaba 
sentada en un banco. Mi novio me vio embobada, vino y me 
dijo «Eres una empanada» a lo que yo le contesté «si yo soy 
una empanada, tu eres una croqueta». Nos hizo mucha gracia 
el simple hecho de imaginarnos como estos dos personajes. 
Cuando volvimos del viaje hice la primera historia que for-
maría parte de lo que sería después el libro. La historia del 
viaje a Berlín. Una vez que ya tuve varias historias, se las 
enseñé a mi familia y a mis amigos. A todos les entusiasmó 
mucho así que decidí probar suerte y enviar el proyecto a 
editoriales. En mi caso fue un proceso bastante rápido, ya 
que al día siguiente de enviar el proyecto, ediciones La Cúpula 
contactó conmigo. Recuerdo que cuando me comunicaron que 
estaban interesados, no cabía en mi de la emoción y no podía 
demostrarlo porque estaba trabajando cara al público en un 
restaurante en la playa. Así que hasta que no acabé mi turno 
no pude volverme loca y llamar a todo el mundo.
¿Cuál crees que ha sido el secreto del éxito de Croqueta y 
Empanadilla?, ¿crees que has conseguido que los lectores 
se vean reflejados?
El «éxito» fue y es toda una sorpresa para mí. Jamás pensé 
que historias tan personales pudiesen gustar tanto a la gente. 
Pero bueno, así ha sido. Supongo que se debe a una serie de 
cosas, las historias a pesar de que son autobiográficas, me 
he dado cuenta que todas las parejas tenemos muchas cosas 
en común. Y sí es cierto que mucha gente me ha dicho que se 
ven completamente identificados.
Que los personajes sean una croqueta y una empanadilla creo 
que llama la atención. Ya que no es lo habitual. Y por último,
la maquetación que hizo la editorial con el libro creo que es 
inmejorable. El color que escogimos, el formato, la tipografía, 
creo que es completamente acertado.
Crees que es el momento de las autoras de cómic o que sim-
plemente el medio, ya sean críticos o autores, le ha dado 
más importancia a este hecho del que tiene? Por que en 
Estados Unidos, en los años 70 ya había autoras de cómic.
Ahora que he entrado en «este mundillo» he tenido el placer 
de conocer a muchísimas autoras y he de decir que no era 
consciente del potencial que hay sobretodo en el panorama 
español de cómic hecho por mujeres. Y aunque en los 70 ya 
habían cómics hechos por mujeres, creo que ahora es cuando 
hay mayor reconocimiento. También es cierto que las mujeres 
leemos más cómics y quizás el leer algo hecho por una mujer 
te hace sentirte más identificada o más cercana a ella.
 
Cómo ha sido la aceptación de autores consagrados a una 
chica que viene pisando tan fuerte como tu?
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Lo de conocer a autores aún me siento «muy fan». Los veo tan 
importantes, con tanta trayectoria. Que veo que me queda 
mucho por aprender y por hacer. Es muy motivador.
En eventos, salones, he tenido el honor de conocer a grandes 
autores y sorprendentemente algunos me han reconocido a 
mí. Tengo que decir que todas las personas que están dentro 
de este mundillo (autores, editores, libreros, etc) que he teni-
do el placer de conocer, han sido personas maravillosas. Muy 
cercanas y muy enriquecedoras.
Tu trabajo de Croqueta y Empanadilla no podría incluirse 
en lo que el mercado llama Novela Gráfica, ya que es un 
recopilatorio de historias cortas, y aún así se vende¿qué 
opinas de la etiqueta Novela Gráfica?
La etiqueta de novela gráfica me desconcierta un poco. En 
mi opinión, independientemente de que sean historias cortas 
como es el caso de Croqueta y Empanadilla o que sea una 
única historia con un principio y un final, intentan transmitir 
un mensaje, contar una historia o hacerte pasar un buen rato. 
En tu blog, te dibujas a ti y a tu entorno, cambiando de 
registro, ya que dibujas a personas, ¿has pensado en hacer 
una historia con personajes reales?
Hace un tiempo que estoy tras un proyecto de cómic, esta vez 
con un principio y un final. pero por circunstancias profesiona-
les lo he tenido que dejar apartado por el momento. En cuanto 
pueda me pondré de nuevo con el, estoy muy ilusionada y 
sí, los personajes serían personas reales. De todos modos, 
intento no presionarme. A veces peco de tener mucha prisa, 
como si tuviese que hacerlo todo ahora y se me estuviese 
escapando el tiempo. Acabo de empezar, ahora mismo estoy 
formándome, mejorando y aprendiendo nuevas cosas.
También trabajas en animación, ¿qué faceta te gusta más?
Mi proyecto de final de carrera fue un corto sobre Croqueta y 
Empanadilla el cual aún no ha visto la luz porque no acabé de 
colorear unos planos. Y que no he tenido tiempo de retomar. 
La animación estaba hecha a mano. Los frames dibujados en 
papel y después coloreados digitalmente. La animación es muy 
enriquecedora, cuando ves las escenas montadas es muy grati-
ficante, te preguntas «¿y esto lo he hecho yo?». Por desgracia, 
la animación la tengo completamente aparcada. Es un arte que 
requiere muchísimo tiempo del cual no dispongo actualmente.
Te has trasladado a Barcelona, cuna de la escuela de Bru-
guera… Sabías que en Valencia existía también una Escuela 
Valenciana y después una Nueva Escuela Valenciana?
Valencia es una ciudad que me encanta y que después de 
haber estudiado y vivido allí durante 6 años, guardo grandísi-
mos recuerdos de ella. Me ha dado pena haberme mudado ya 
que ahora Valencia está resurgiendo artísticamente, no solo 
por sus autores de cómic tan consagrados como Sento, Paco 
Roca, Mique Beltrán, etc. Sino por el movimiento que estoy 
percibiendo últimamente, los eventos como las Jornadas del 
Cómic de Valencia que van por su 4ª edición, El circuito de 
ilustración donde se hacen talleres, charlas, exposiciones y 
mercadillos de ilustración. El Splash de Sagunto que este año 
celebra su segunda edición y donde tengo el honor de haber 
realizado el cartel de este año. El Ilustrafic, la segunda edición 
de congresos sobre ilustración, arte y cultura visual. Y el que 
será próximamente el nuevo salón del cómic de Valencia. Que 
lo estoy esperando con muchas ganas.
¿Eres lectora habitual de cómics?
Si, ya en el colegio me gustaba leer Mortadelo y Filemón y 
Astérix y Obelix. Después me entró la fiebre por el manga, me 
volví una completa loca de Japón, hasta que empecé la carre-
ra de bellas artes y me volvió la pasión por el cómic europeo 
y americano hasta ahora.
¿Cuál es el futuro de Ana Oncina?
Pues espero que continuar el camino que estoy tomando. 
Quiero seguir aprendiendo y mejorando. Y sobretodo poder 
continuar con el cómic y la ilustración.
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Cuando alguien pronuncia el nombre de Ortifus, le vienen a la cabeza sus inconfundibles ilustraciones de humor gráfico 
para el periódico. Si además eres entendido en fallas, sabes que Ortifus ha hecho Fallas memorables y alternativas, siem-
pre reivindicativas, perpetuando el espíritu de crítica fallero. Pero lo que pocos sabrán es que Ortifus ha sido dibujante 
de tebeos, ha trabajado para El Jueves e incluso, ha tocado en un par de grupos musicales.
La primera pregunta es clara: todo el mundo conoce al 
Ortifus actual, llevas muchísimos años trabajando en los 
medios, pero, ¿Cuál es el origen de Ortifus? 
Viene del mono... del mono que diseñé para el Diario de Valen-
cia en su salida en navidades de 1980. Bueno, y aunque mis 
primeras viñetas salieron firmadas como ORTIZ, a los pocos 
meses de ir tomando forma y por respeto al dibujante Jose 
Ortiz pasé al seudónimo Ortifus, construido por mis apellidos 
Ortiz Fuster. En aquella época algunos de mis ídolos termina-
ban en US, Kiflus, Pegasus, Moebius...
 
Algo que llama muchísimo la atención es que has sido mú-
sico, una faceta que el público mayoritario no conocerá. 
Cuéntanos un poco tu carrera musical. 
En 1966 con varios amigos formamos el grupo Los Charcos, 
haciendo bolos por toda la Comunidad. Tras un periodo de 
18 meses de mili entré como bajista a formar parte del grupo 
Control, grabamos 2 singles en Belter y 1 en Polidor. Más tarde 
formé parte de la Orquesta Valencia donde grabamos 1 LP en 
Columbia. Al principio de los 80 aún compaginaba la prensa 
con la música de baile en la sala Casablanca de Valencia.
Eres el humorista gráfico valenciano por excelencia, 
¿cómo haces para condensar la actualidad en una sola 
viñeta o ilustración y transmitir tanto? Has contado en 
alguna entrevista que tu primer maestro fue la revista 
La Codorniz. 
Desde luego fue la primera, en 1965 yo tenía 17 años y no 
había otra cosa, (exceptuando Mingote, que pese a ser un 
excelente dibujante nunca me sorprendió) pero de la Codorniz 
aprendí mucho, a descifrar la segunda lectura, la censura no 
permitía la evidencia. La síntesis viene de ellos pero el mínimo 
de línea y máximo de expresión también de Perich y franceses 
como Reiser o Wolinsky. Tal vez el sentido de reirme de los 
Ortifus
titulares viniese de los 3 volúmenes de El despiste Nacional de 
Evaristo Acevedo. 
 
Sin fallar a la cita de la actualidad desde hace mucho tiem-
po, ¿cómo se trabaja a ese ritmo tan trepidante?
 La verdad es que he necesitado como mucho dos horas en 
redacción durante todos estos años, lo que pasa que durante 
el resto de horas estás captando todo lo que ocurre.
¿Haces muchas tiras a la vez y si no hay ningún imprevisto 
o noticia de actualidad se usan así, o trabajas cada tarde 
con un tiempo límite? 
La verdad escribo antes que dibujo, escojo varios temas a la 
vez los escribo en líneas separadas, después los leo y les voy 
contestando con sorna. Y tras elegir el «menos malo» lo dibujo, 
jaja el dibujo para mí solo supone la firma de lo que escribo. 
Procuro no eclipsar gráficamente el texto.
Juanjo Sáez, humorista gráfico catalán, trabajaba de este 
último modo en prensa.
Trabajaría bajo la presión de un director o jefe de redacción. 
Llevo dos años ya de jubilación parcial y la viñeta y el tema 
dependen de mí, de nadie más, tengo autonomía total. Sé que 
en talleres de Levante EMV lo quieren no más tardar sobre las 
22 horas, y nunca he fallado al respecto. Si dibujo desde casa 
lo envío por email antes de esa hora. Si estoy en redacción 
también. Esa hora sería mi tiempo límite.
¿Nunca te han censurado nada en el periódico? 
Sé que suena a utópico pero nunca, lo máximo que me ha 
podido ocurrir, recuerdo una tira que iba con una información 
sobre Zaplana que de la página 3 fue a parar a la 21. No sé 
si llamarlo autocensura pero lo que soy es muy consciente de 
la línea editorial de la publicación en la que me encuentro.
Por Ricardo Engra Fernández
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Recordemos que unas de las tiras más celebradas fueron 
con el tema del caloret, donde tres falleras salían repre-
sentando la escena de No ver, No oir y No hablar.
Jaja, esa me pilló en casa, la Cridà ocurrió un domingo por 
la noche por lo tanto tuve que llamar a talleres para que la 
cambiasen por la que ya había dejado para fin de semana.
¿Qué humoristas gráficos actuales te gustan? 
Me gusta el Roto, Eneko, Malagón, Forges, Plantu, Woznia k, 
Liniers, Andy Riley, Rep, Nikel Náusea... 
 
¿Piensas que la cultura valenciana está muy dolorida o que 
todavía hay esperanza? 
No debe perderse la esperanza, pero aquí se ha hecho mucho 
daño intentando tapar quiénes somos y de dónde venimos, 
ese es uno de nuestros principales problemas, aparte de que 
a el poder no le interesamos ni cultos ni informados
 
Una cosa curiosa que quizás los lectores no conozcan o 
recuerden…dibujas una temporada en El Jueves, cuéntanos 
como fue esa época. 
Bueno, fue el año 92, se conmemoraba la conquista de Améri-
ca, y sin conocer a nadie directamente envié una propuesta de 
tira titulada MILNOSECUANTOSNOVENTAYDOS, era por aquel 
entonces Gin el director, a los pocos días me llamó pregun-
tándome de dónde había salido, le dije que estaba en Levante 
desde el 84 y claro me dijo que Levante allí no llegaba. Quiso 
conocerme, acudí a Barcelona y comenzó una colaboración 
semanal que duró unos seis meses, la tira iba junto a una de 
Fontanarrosa, yo me encontraba en la gloria.
 
¿Qué opinas de lo que pasó con el segundo secuestro de 
portada, esta vez por parte de la editorial? 
Es inaceptable, sobre todo cuando se trata de una revista es-
pecializada de humor, me puse de parte de los que desertaron 
e incluso les apoyé con viñeta desde Levante. Ahora compro 
Orgullo y Satisfacción desde internet.
 
Cuéntanos tu paso por el mundo del cómic
Sería muy largo y me dejaría cosas, pero después de los 
clásicos de la infancia Capitán Trueno, El Jabato, o para mí 
el genial Hombre enmascarado (el duende que camina), el 
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Gran Pulgarcito de Bruguera hizo intercambios con la revista 
francesa Pilote y nos dio a conocer a Astérix, Aquiles Talón, el 
Botones Sacarino o para mí quien más me enseñó los juegos 
de palabras, El Califa Arun el Pussha. 
Por aquel entonces me encantaba de los españoles Figue-
ras y Vázquez. Hacia los 70 empezaron a aparecer revistas 
mensuales como El Globo, Zépelin, y Totem que nos daban a 
conocer el cómic de autor: Guido Crepax, Al Capp, Moebius, 
Hugo Prat... sin olvidar el underground de Crumb. En diciem-
bre del 86 en Futurama presenté un libro de tiras cómicas con 
personajes fijos titulado Invasor el último.
Actualmente, Ortifus también es reconocido como un gran 
diseñador de fallas. Antes de hablar de las que has realiza-
do y hacer un repaso, me imagino que el concepto original 
de la falla, que es la crítica, comparte mucho con la tarea 
del humorista gráfico de actualidad.
Suelo decir que el humorista gráfico planta falla y la quema 
cada día, porque la actualidad la fulmina al día siguiente. Si 
la crítica, la sátira, y el humor son elementos esenciales en 
una falla, estos son los mismos que el de un humorista gráfico, 
cambia el soporte y la dimensión.
 
Hiciste la falla del Ayuntamiento, en el 88, criticando 
las gestiones de las obras municipales retrasadas por la 
justicia. En el 94 hiciste una falla con cien camas, y que 
representaban la administración de los hospitales. En el 
98 la de Convento Jerusalén, sobre las clonaciones. En 
el 2000 hiciste la de Na Jordana sobre mutaciones… y 
en el 2014 Na Jordana otra vez con Tirant Lo Banc y la 
crítica a los bancos. Pero tus ninots, tus diseños, son in-
confundibles, ¿cómo afecta eso a las Fallas que te piden 
colaboración? Me refiero al hecho de salir de la tranquili-
dad de la falla tradicional y experimentar.
Bien, afortunadamente quien viene a encargarme falla ya 
sabe lo que quiere, saben del inmovilismo de las fallas y 
quieren dar un pasito jugándose, desde luego, la aceptación 
del jurado. No soy garantía de premio y lo asumen con cierta 
resignación. Pero una vez en la calle y con la plaza llena de 
público, te encuentras que lo que recupero son los valores 
perdidos por la censura en la dictadura, la crítica, el humor 
con una carga ideológica detrás, no basta con poner a Rita de 
la misma forma que pondrías a un mejicano con sombrero. Mi 
falla no es una mezcla de figuras preciosas que funcionaría 
igual con un guión que con otro, y que hasta que no te lo 
dice un texto no sabes de qué va, mis fallas a 100 metros 
ya se sabe a por quién voy, tienen contenido, no son vacías 
y elimino los versos decimonónicos para recurrir al juego de 
palabras más rápido y más actual y no pierdo espacio porque 
utilizo cada dos metros cuadrados para un gag visual.
 
Se ha realizado un documental sobre tu persona no hace 
mucho, relátanos la experiencia del rodaje, las impresio-
nes al ver el resultado final, etc.
 Lo produce Xerea que ya tenía la experiencia de un cortome-
traje sobre las fallas del 37 donde colaboraron artistas como 
Renau o Ballester. En clave de Ortifus viene a ser, salvando 
distancias, una continuación de aquél. 
La verdad, las cámaras me daban mucho miedo, pero Ricardo 
Macián el director sacó producto de dónde yo no creía que 
se podía sacar, me veía fatal y nervioso ante la cámara, a 
los pocos días todo el equipo me hizo sentir como uno más 
del grupo hasta llegar a pensar que no sé a quién de todos 
estaban grabando. El resultado final me impactó porque había 
mucho material, incluso un seguimiento del taller y plantà de 
la falla Na Jordana, y Selecciónar para el montaje todo eso 
era una tarea para mí increíble. El resultado superó lo que me 
podía imaginar. Es un estudio de qué personaje hay tras esas 
viñetas. La verdad estoy muy contento y agradecido.
 
¿Lees cómics? Si es así, ¿qué estás leyendo ahora? 
Lo último que he leído es Atrapado en Belchite de Sento Llobell 
y tuve que volver a leer el anterior de Un médico novato porque 
hay que devorarlos juntos. Voy de bélicos porque Los surcos 
del Azar de Paco Roca lo tengo bien presente, aunque mi biblia 
de cabecera es El principio de Dilbert de Scott Adams
 
Y para terminar, ¿tendremos Ortifus para rato? 
Rato se merece muchos Ortifus y no pagaría suficiente con 





De aquí y allá, las ideas te vienen solas, hablando con gente, 
yendo a sitios... el tema está en coger una situación cotidiana 
y convertirla en algo estúpido y obsceno.
¿Qué autores te han influido más?
Ivan Brunetti, Johnny Ryan, Crumb, Bagge, Joe Matt, y los 
autores de la revista británica ZIT, especialmente Dave Iddon 
y un tal Willard.
Aparte de cómic e ilustración diseñas juegos para ordena-
dor, ¿con qué te sientes más cómodo?
Depende del caso, me siento más cómodo diseñando algunos 
juegos que algunos cómics y viceversa.
¿Cuál es tu método de trabajo?
No hay método, todo sobre la marcha, la mayor parte de las 
cosas que hago las voy improvisando.
¿Cuándo tendremos nuevo fanzine tuyo tras el Sin título 
de portada azul?
Este año debería sacar un par de minizines que me han en-
cargado unos colegas, pero para Sin Título-2 pueden pasar un 





Hablar de Miguel Quesada (Albacete, 1933) es hablar de una de las leyendas más importante del tebeo de aventuras en 
España. Miguel es tremendamente cercano y no tardas ni un minuto en congraciar con él, eso sí, como persona seria que 
es, los puntos sobre la íes. Un artista que, como tantos otros españoles, vivió la peor de las etapas históricas de nuestra 
historia contemporánea, la de la Guerra Civil Española y la de sus represalias. De Miguel, todo lector puede encontrar 
su trabajo en la época dorada del cuaderno en las décadas de los 40, 50 y 60, es famoso por Pequeño Pantera Negra, 
Pacho Dinamita o Toni y Anita. Gracias a sus aportaciones en las Joyas Literarias Juveniles de Bruguera pudimos hacer 
trabajos para la escuela y descubrir sus trabajos para el extranjero no te dejará indiferente. Miguel incluso se atrevió 
con la famosa Biblia para Niños de la editorial Ortells, así como numerosas ilustraciones. En el año 2000 le concedieron 
la Medalla al Mérito en las Bellas Artes.
Miguel, algo común en tu época era la temprana edad en 
que empezábais a iniciaros profesionalmente en los te-
beos, en tu caso, 13 años, algo impensable hoy en día, 
¿cómo estaban los derechos laborales en esa época, exis-
tían los contratos con las editoriales?
No te creas, creo que a esa edad empezamos más bien pocos. 
Pepe Ortiz empezó con veinte. Pero yo incluso empecé antes, 
a los 12 años, haciendo La Pandilla de los Siete para mi cuñado 
Manolo (Manuel Gago).
Resulta que mi madre y su madre (la de Manuel Gago) se 
conocieron cuando acudían a la cárcel a ver a sus maridos, 
nuestros padres, los cuales también se conocieron allí. Así que 
entre ambas familias se hizo el roce y pasado un tiempo su 
madre le enseñó a la mía unos cuadernos que Manolo acaba-
ba de hacer, era Niño Gonzalo y yo tenía 12 años. Ves, Manolo 
rozaría los veinte cuando se hizo profesional, perfeccionó 
mucho su dibujo durante su estancia en el hospital donde se 
curaba de la tuberculosis, tuvo suerte porque de esto se moría 
mucha gente en aquella época.
Mi hermano Pedro y él se hicieron amigos y quedaban por las 
tardes para pasear y charrar, fíjate que esto ahora parece de 
paletos pero era nuestra forma de distraernos y enriquecía mu-
cho las relaciones humanas. Entonces el ingenio se explotaba, 
no es como ahora que están las maquinitas. Nos reuníamos 
los amigos, con el ingenio de uno, la broma de otro, así nos 
divertíamos, ¡y tanto que nos divertíamos! Además éramos 
más espabilados y aprendíamos a relacionarnos con la gente.
Pues como te decía, Manolo ya era amigo de mi hermano 
y éste le hacía algunos guiones. Manolo por aquella época 
ya era novio de mi hermana y nos veíamos con muchísima 
frecuencia y un día me dijo: «venga Miguel, a ver si te animas 
y me haces algún guión.»
Fue entonces cuando un día, la primera vez que fui al cine, 
algo muy raro para mí y fíjate que tenía 12 años, pero costa-
ba unos dos reales esa sesión matinal de los domingos para 
niños, donde vi una película de una pandilla de niños muy 
traviesos (La Pandilla, 1922), era muy graciosa y me decidí 
a crear algo a partir de ahí, La Pandilla de los Siete (risas). 
Manolo la empezó a dibujar para la Valenciana, era 1945, y 
fue un éxito, luego la acabé dibujando yo con guiones de mi 
hermano Pedro. Era como muy infantil, ya te digo que yo no 
tenía experiencia, tenía 12 años, pero a partir de ahí empezó 
todo para mí. En cuanto a derechos laborales, ningún derecho 
y menos aún contratos.
¿Cuales fueron tus referentes y cómo decidiste dedicarte a di-
bujar tebeos? 
No lo sé. Creo que fue cuando acabó la guerra que un primo 
mío me enseñó unas páginas sueltas de Flash Gordon y de 
Merlín, yo tendría unos seis o siete años, y ¡ me entusiasmó!.
También conocí el trabajo de Emilio Freixas a través de la 
revista Chicos que me dejaba un amigo. Fue ahí donde me 
di cuenta de que los dibujos se hacían a mano, ¡fíjate qué 
tontería! Y ahí ya empecé a garabatear en todo papel que 
encontraba, que normalmente era en el papel de estraza, 
que era lo que se podía encontrar y que servía para en-
volver paquetes y alimentos. Recuerdo que un día le dije 
a mi amigo: «cómo sería el poder ver una página dibujada 
Miguel Quesada
Por Gonzalo Torres Pastor
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por mí publicada en una revista!», y fíjate hasta donde he 
llegado (risas).
¿Cómo era la forma de trabajar?, ¿os reuníais en algún 
estudio común porque es conocida la estrecha amistad con 
dibujantes como José Ortiz o Luis Bermejo?
Cada uno trabajaba en su casa pero en distintas épocas nos 
reuníamos en la mía. Incluso pasé una época en Mallorca, 
en casa de Luis Bermejo. Aún me acuerdo de ese día que 
paseando vimos el primer número de El Capitán Trueno, y nos 
dijimos, «¡ mira, un hijo de El Guerrero del Antifaz!». Vamos, 
pura Escuela Valenciana. Este Ambrós tuvo que ser un ben-
dito, de los que nunca se meten en jaleos, era muy bueno.
Luego, al estar en Maga ya no veía a la gente de la Valen-
ciana, pero de vez en cuando me encontraba con los Frejo, a 
Palop, a Sanchís que por entonces empezaba y lo acompaña-
ba su madre a presentar muestras. Y con Pepe pues eso, tiras 
y aflojas por su carácter, pero siempre amigos. Realmente 
cada uno solía trabajar en su casa.
¿Cómo fue tu relación de Juan Puerto (Editorial Valenciana)?
Mi trato con la Valenciana era por correo porque vivía aún en 
Albacete. Entonces yo mandaba los originales de los cuader-
nos y ellos me mandaban un cheque. Yo me voy a Valencia 
al faltar mi madre un 22 de septiembre, y ya era cuando mi 
hermana se iba a casar con Manolo (Manuel Gago).Mis her-
manos Pedro, Miguel y yo nos miramos y nos dijimos, «¿si 
ya no tenemos a nadie aquí, vosotros estáis en Valencia y 
nuestro trabajo también?, ¡pues vámonos!» y un 15 de octubre 
ya estábamos en Valencia.
Mi hermano Pedro sí conocía a Puerto por sus viajes a Valen-
cia y cuando llegamos fuimos a la editorial. Mi hermano me 
presentó al señor Puerto, éste, al ver a un chavalillo se sor-
prendió y llamó a otros dibujantes que estaban allí para que 
me conocieran, uno de ellos recuerdo que era Liceras. Claro, 
ellos dijeron, mirando a mi hermano, que ya me conocían 
pero Puerto les dijo «no, el guionista no, este Quesada es el 
dibujante, el de La Pandilla», y aún se sorprendieron más que 
él. Claro, un chaval con trece años sorprende y más cuando 
La Pandilla ya estaba avanzada.
Y bueno, creo que ya no lo volví a ver. Piensa que nosotros 
entregábamos y nos íbamos. Los lunes íbamos a ver si había 
algo para nosotros, algún guion y ya está, no había más rela-
ción ya que no había ni contrato ni nada. Además, enseguida 
empezó lo de Maga.
Sí, tus inicios son en la Editorial Valenciana, sin embargo, 
en cuanto tu cuñado, Manuel Gago (creador de El Guerrero 
del Antifaz) crea la Editorial Maga incluso en un momento 
dado te conviertes en el Director (recordemos que en esa 
época era una de las factorías de entretenimiento más im-
portantes del país). ¿Cómo vives esa etapa?
Realmente no fue así, Manuel Gago nunca fue el fundador 
de Maga. La cosa es que su padre fundó Garga junto con un 
socio, un tal García, pero la cosa no fue muy bien y cerró. 
Fue entonces cuando se monta Maga, pero su padre ya solo. 
Manolo (Manuel Gago) le dijo a su padre que podía usar ma-
terial que el aún no había publicado. Cuando dos años más 
tarde su padre muere es cuando Manolo, como heredero, pasa 
a ser dueño de la editorial junto a sus cinco hermanos, que 
fueron los que la gestionaron porque él solo dibujaba para la 
editorial, jamás tuvo nada que ver con su gestión.
Y, para mí, pues fue una etapa apasionante. Recuerdo esas 
primeras páginas de El Sargento Invencible, o ese primer 
guioncito de mi hermano Pedro de una serie que se llamaba 
Pacho Dynamita (risas). Sí, fue muy emocionante, imagínate 
que yo era un chaval, en Albacete, y voy a casa de Manuel 
Gago, y le veo ahí, haciendo esos primeros números de El 
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Guerrero del Antifaz, concretamente el número cinco. Y es que 
mi escuela estaba entre mi casa y la suya, y en cuanto podía 
me escapaba a verle dibujar, menudas carreras me pegaba 
después de comer! (risas)
Pero lo de director de Maga tampoco, ¿sabes?, lo que pasaba 
era que el padre de Manolo no tenía ni idea de lo artístico 
y me pedía consejo sobre lo que publicar, con sus hijos me 
pasó lo mismo. El padre de Manolo me decía, «oye Miguel, 
ha llegado esto, ¿a ti qué te parece?». Recuerdo que un día 
llegaron dos páginas y yo dije «este, este, este sí».
¿Y quién era?
José Ortíz (risas)
Pepe era muy bueno, algo inusual y, bueno, todos trabajamos 
mucho. Yo entre semana me hacía las páginas de un cuader-
nillo y el sábado por la mañana la portada, y por la tarde el 
hermano pequeño de Manolo, que era el único trabajador 
de Maga por entonces, y yo nos íbamos a Tamarit en la calle 
Císcar a alquilar un carro de mano, de ahí a Peris y Valero a 
por los paquetes de tebeos y hasta la Gran Vía a una estafeta 
de Correos a enviarlos. Sí, he trabajado mucho.
En Maga de los primeros que recuerdo que dibujaron fue Vi-
cente Ramos, con la serie aquella de El Espía. Luego vinieron 
Pepe (Ortiz) y su hermano Leopoldo, y tantos otros.
¿Cómo se promocionaba el tebeo en su época dorada?, ¿se 
hacían sesiones de firmas como ahora?, ¿eráis reconocidos 
los autores como personas famosas?
No, para nada, sí que recuerdo que a Manolo (Manuel 
Gago) le escribían algunos admiradores y el les respondía 
y les hacía algún dibujo, pero no, lo que ahora se hace no. 
Luego estuvo lo del Club DHIN y el primer salón de cómic de 
Valencia pero era algo muy profesional, entre nosotros, las 
editoriales y las agencias.
No erais famosos salvo para el Padre Vázquez…
(risas) Sí, salvo para ese hombre. Él sí que fue uno de los 
causantes de que el tebeo de aquella época se hundiera. La 
censura cerró las editoriales y minó la ilusión de dibujantes 
y guionistas por crear. Se llegaba a un punto tan infantil que 
ni a los niños les gustaba.
Aquí nos pusieron a María Consuelo Reina, que tenía un lá-
piz azul con muy mala baba. ¿Qué sabría ella de tebeos con 
veinte años? Yo tenía entonces treinta y dos y ya trabajaba 
para Inglaterra. Era algo fuera de lo normal, algo lamentable. 
Después de pasar por ella nos echábamos las manos a la 
cabeza, ni un tiro, ni un puñetazo… De verdad, fue la censura 
quien mató a la historieta. Está claro que la expansión de la 
televisión la ayudó, pero también en Inglaterra y en Francia 
había televisión y no mató a la historieta. 
Miguel, un tema candente en estos últimos tiempos es el 
de la propiedad de la obra original, ¿qué sabes de los de 
la Valenciana y de los de Maga?
Poco sé. Sí recuerdo que cuando ya estábamos trabajando 
para Inglaterra me llamó un día Pepe (José Ortiz) diciéndome 
que lo de Maga se había vendido a un trapero de la calle 
Bailén por 500.000 pesetas pero no se con exactitud que 
pasó. Los originales siempre se los quedaban en la editorial 
y nunca nos los devolvían.
No tengo claro si en aquellos años los autores reclamaban 
realmente la obra original o más bien se buscaba cobrar las 
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reediciones o el reconocimiento de los derechos de autor.
En los primeros años no teníamos ni idea de eso que se co-
noce como los derechos de autor, entonces era todo trabajar, 
trabajar, trabajar. Pepe (José Ortiz) sí que era muy peleón con 
esas cosas. Era una persona con mucho carácter y eso le hizo 
ir y venir, y trabajar para otras editoriales.
Pepe sí que intentó registrar el Pantera Negra cuando se peleó 
con Maga pero se ve que era muy complicado y lo tuvo que de-
jar. Luego ya sabes que lo retomé yo y él se enfado bastante, 
pero aún así siempre nos quisimos y respetamos. 
Lo de los derechos de autor ya es cosa de los años ochenta.
Como otros compañeros de profesión, también «emigras-
te» laboralmente en los años 70 a Inglaterra, Italia o 
Alemania.
Sí claro, hubo un momento en que no había trabajo y las 
agencias sabían de nuestra capacidad, de nuestra rapidez 
y calidad. El trabajo se hacía desde aquí, no nos íbamos al 
extranjero aunque hubo quien sí se fue. Pepe Lanzón si se fue 
a Francia. Y Vicente Ramos, que se casó por poderes desde 
Francia (risas) y que con La hora del recreo o Cartucho no se 
podía sobrevivir.
Yo había incluso tenido contactos antes con otras españolas 
como Bruguera, pero no trabajé con ellos en mi primer con-
tacto que fue con Pepe (José Ortiz). Fíjate que mi palabra 
estaba por encima del dinero. A los dos nos llegó una carta 
para ofrecernos trabajo, los dos lo comentamos y allí nos 
fuimos a ver que se ofrecía. En ese viaje que hice con Pepe 
a Barcelona me ofrecieron mucho más de lo que ganaba en 
Maga. Los hermanos de Manolo se enteraron del viaje y, a la 
vuelta, enseguida me preguntaron que qué iba a hacer. ¿Y 
qué iba a hacer? ¡pues estar con ellos! Ellos siempre tuvieron 
muy claro, porque así se lo dije, que mientras me necesitaran 
me tendrían.
Y lo del extranjero, pues sabes que hice muchos trabajos y lo 
que más recuerdo son esos originales enormes, cada viñeta 
era casi como una página de las que antes hacía. Empezabas 
por arriba y parecía que no acababas nunca.
Lo mejor de todo es que cobrabas estupendamente, muchí-
simo más que en España, por lo menos cuatro veces más.
Miguel, nunca has dejado de trabajar, ilustraste la famosa 
Biblia Infantil Ilustrada (editorial Alfredo Ortells), ilustra-
ciones para la enciclopedia de Edicinco incluso algunos 
títulos de las famosas Joyas Literarias Juveniles de Brugue-
ra. La calidad de estos trabajos ya es diferente a la de los 
cuadernos en blanco y negro, ¿por qué se da este cambio 
notable en la calidad de la obra?
Bueno, pues por la experiencia que ya teníamos, eran muchos 
años dibujando y por el tema del color es que las cosas ya es-
taban cambiando a nivel de imprenta, aunque lo de Bruguera 
era terrible, piensa que eran unos señores de la imprenta, sin 
apenas tiempo. Lo de la Biblia ya era otra cosa, ahí sí que 
hacía color directo. Además, piensa que tenía más tiempo 
para dedicarle a cada dibujo, los cuadernillos eran muchas 
páginas más su portada y en una sola semana.
Por último Miguel, ¿Has leído algún tebeo actualmente?
Sí, estos de Paco Roca, el que me regalásteis dedicado por él, 
el de El Faro, este de la película (Arrugas) y el de los dibujantes 
de Bruguera (El invierno del dibujante). Pero poco más. Paco 
Roca es un gran historietista, es genial.
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Vicente Ramos
Creador del personaje «Chispa» con el que alcanzó gran popularidad, publicándose durante veinte años en el suplemento 
La hora del recreo del diario Levante, Vicente Ramos (Casas Ibáñez, 1930) se interesó por el mundo del tebeo tras conocer 
a Manuel Gago. Su primer trabajo fue Tenny Bull para la editorial Realce, y ya afincado en Valencia realiza para Editorial 
Maga varios cuadernos de El espía, Pantera negra y Cartucho y Patata. Probó suerte en el mundo editorial publicando la 
revista Españolín en 1968, con escaso éxito. Para el mercado extranjero publica con Bardon Art, y en los años 90 aban-
dona el mundo del tebeo, dedicándose a la acuarela y producción novelística.
¿Cómo encontraste el mundo del tebeo cuando empezaste 
a trabajar en él?
Fue la época dorada para el cómic porque la lectura de los 
jóvenes eran los tebeos. Los kioscos estaban inundados de 
colecciones que les daban un colorido especial, atrayente.
 
¿Qué crees que has aportado?
Solo publiqué dos colecciones hasta el número veinte, parte de 
algunas colaboraciones como para un suplemento infantil edi-
tado por el periódico Levante. Poco bagaje para aportar algo.
 
¿Cómo ves la industria del tebeo actualmente?
Algunas de las editoriales actuales están consolidadas, otras 
van aguantando. Las tiradas, generalmente, son pequeñas ex-
cepto la de algún autor que ha triunfado internacionalmente.
 
¿Cuál crees que es el futuro del medio?
El lector de cómic habitual es adulto y su número todavía 
reducido en España. En Europa y América está más consoli-
dada la industria editorial porque se lee más, esperemos que 
no tarde en llegarnos esa tendencia que llegará porque la 
cultura se contagia y no tiene fronteras.
Siempre se habla de Editorial Valenciana, pero ¿qué pue-
des contarnos de Maga?
Maga surgió en el momento propicio para muchos dibujan-
tes que habían deambulado por la Valenciana cada vez más 
exigente, porque tenían la sartén por el mango y había que 
pasar por su aro. Maga recibía a todos los profesionales y 
principiantes que aportaran alguna idea, y buena prueba de 
ello fue Miguel Quesada que con su Pacho Dinamita y Toni y 
Anita, sostuvo a la editorial mientras recibían nuevos profe-
sionales a los que daba una oportunidad, como fue mi caso 
que colaboré siguiendo la serie El espía, y más tarde publi-
qué Cartucho y Patata con escaso éxito, todo sea dicho. No 
tardaron en incorporarse José Ortiz y su hermano Leopoldo 
que empezaron a publicar de inmediato con éxito. También 
se unieron al plantel de dibujantes Luis Bermejo, Eustaquio 
Segrelles y Rafael Boluda entre otros, que contribuyeron a 
inundar los quioscos con nuevas publicaciones, algunas de 
éxito reconocido como Pantera Negra. Maga fue un crisol de 
buenos profesionales que luego conseguirían entrar en el mer-
cado editorial inglés donde acabarían consolidando su fama.
¿Cómo recuerdas aquella época con grandes dibujantes 
como Quesada, Ortiz, Bermejo…?
Irrepetible, inolvidable. Compartir el mismo estudio nos per-
mitió conocernos casi tanto como la madre que nos parió. 
Todos nos preocupábamos de lo que hacía el otro, no habían 
recelos, estábamos embarcados en el mismo barco.
Es cierto que con Chispa alcanzaste popularidad. ¿A qué 
fue debido?
Lo de Chispa merece atención aparte porque se sale de las 
normas lógicas sobre los motivos del éxito. Tenía todos los 
ingredientes para el fracaso rotundo. Con una impresión ho-
rrible sobre papel de periódico, a dos tintas, verde y rojo, 
con una trama que hasta se podían contar los puntos con 
un resultado nefasto porque se emborronaba las viñetas. El 
dibujo de un primerizo. Peor, imposible. Y tuvo éxito. Hasta el 
punto de casi doblar la edición dominical del periódico ante el 
asombro de propios y extraños. Un fenómeno así solo podía 
darse si existen fuerzas ignotas que juegan caprichosas a 
placer con los éxitos. Yo todavía no lo he digerido, a pesar 
Por Carlos Ciurana Moreno
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de haber estado dibujando Chispa durante veinte años. Y se 
publicó en catorce periódicos de la Cadena del Movimiento, 
unos trescientos mil ejemplares semanales. Para colmo de las 
sorpresas, fui invitado a visitar al Gobernador Civil porque 
quería proponerme que Chispa vistiera el uniforme del Frente 
de Juventudes y sus aventuras se desarrollaran en España. No 
acudí a la cita y no pasó nada.
¿La revista Españolín se publicó en mal momento, por su 
corta vida?
Influyó en parte; el principal motivo fue una mala distribución, 
concretamente los distribuidores de Madrid y Barcelona que 
acapararon casi la mitad de la tirada y me la devolvieron 
íntegra. Sin duda hubo una mano negra que influyó para que 
no hubiera competencia. La devolución masiva de estas dos 
plazas me desanimó y corté la colección a los diez núme-
ros. Un distribuidor me compró el lote para comercializarlos 
en sobres, excepto unos miles que me quedé. Poco después 
me pidió más porque los había vendido todos y le seguían 
demandando. Me animó a que reanudase la colección por-
que se vendería, y posiblemente habría sido así debido a 
que me empezaron a llegar cartas de lectores pidiéndome 
números atrasados hasta agotar las reservas que tenía. Ya 
era demasiado tarde porque yo también acabé agotado. En 
esta aventura yo seguía trabajando para Inglaterra y Francia. 
Todavía no sé cómo pude llevarla a cabo, porque excepto la 
rotulación, yo escribía los guiones, hacía los paquetes, los 
enviaba, correspondencia.
Para el mercado extranjero, ¿qué trabajos realizaste?
Para Francia seguí las series de unos personajes, Jim Cana-
da, Buck John, Tex Tone. Un editor inventó un personaje, Kiki 
Sprint y estuve un año dibujándolo. En Inglaterra hice algunos 
cuadernillos de guerra y luego pasé a colaborar en la revista 
The Hornet donde me dieron una serie que tuvo éxito, The 
Swamp Rat. Para Italia trabajé en Editrice Universo con epi-
sodios completos. En Alemania colaboré en la revista Conny 
y aventuras de terror (light) en Gespenster. Por mi cuenta creé 
a Nick Tauro que se publicó en Francia y empezó a publicarse 
en Alemania hasta la intromisión de mi agente que quería 
una comisión.
¿Qué autores tienes como referente en el cómic?
En aquella época, como todos: Freixas y Alex Raymond al 
principio, luego Hal Foster, Blasco, Milton Caniff… y para qué 
seguir si el plantel es numeroso y cada cual mejor.
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PACO ROCA
Sin duda el dinamizador después de tantos años de sequía de éxitos en el cómic valenciano, ganador de 2 Goyas por 
la película homónima de su cómic Arrugas, publicista en origen, ilustrador de grandes carteles y creador de grandes 
historias como El Invierno del Dibujante o Los Surcos del azar.
Estás considerado como uno de los mejores autores es-
pañoles de cómic o novela gráfica, ¿cómo ha cambiado 
tu vida en estos 7 años desde la publicación de Arrugas?
Ha cambiado mucho, yo creo que también, en general, ha 
cambiado mucho el panorama del cómic en estos siete años, 
entonces no sabría exactamente qué es debido a mi trabajo 
y qué es debido al momento actual.
Hace siete años me parecía impensable muchísimas cosas, 
por ejemplo tener un abanico tan amplio de lectores. Cuando 
empecé con El juego lúgubre o cuando empecé con El Víbora, 
me parecía impensable que una mujer de 50 años pudiese leer 
mis cómics, o que una persona que no tenía ninguna referen-
cia, que jamás había leído a Moebius o a Hergé o a cualquiera 
de los clásicos, me leyese o leyese cómics. Habían cosas que 
eran impensables hace siete años, por ejemplo, si me hubiesen 
dicho que iba publicar cómics cada 15 días en un suplemento 
como El País Semanal tampoco me lo habría imaginado.
Me es difícil saber qué ha cambiado por mi trayectoria como 
autor y qué ha cambiado en el panorama del mundo del cómic, 
pero sí que es verdad que habido muchísimas diferencias.
Ahora puedo vivir de hacer cómics y hacer un tipo de cómics 
que es el quiero hacer, que es algo que incluso cuando empe-
zaba también me parecía imposible. Pensaba que tenía que 
estar sujeto a las imposiciones del mercado: que tenías que 
publicar si querías vivir de ello para el mercado francés y que 
tenía que hacer un producto a la francesa con un personaje, 
con una serie, con un tipo de dibujo, con una forma de contar 
y todo lo demás.
Sin embargo ahora puedo pensar en vivir de un público que es 
español, un público que puedo conocer más o menos sus gustos.
Por otro lado puedo hacer las historias que me apetece hacer 
y al ritmo que me apetece hacer. Para mí es como haber lle-
gado a una situación que jamás hubiese soñado.
Como digo, imagino que es por haber hecho trabajo tras tra-
bajo, haber creado un público determinado y por otro lado 
porque la situación en España en lo referente al cómic es 
distinta a lo que era hace siete años.
La novela gráfica en ese sentido ha hecho mucho. Si tú hace 
siete años o 10 años regalabas por ejemplo El Incal, si rega-
labas a un no lector el número uno, pues igual le encantaba, 
pero de ahí a que ese lector tuviese la constancia de ir a la 
librería, que se comprase otro ejemplar y que siguiese con 
la serie era muy complicado. Ahora tienes esa oportunidad 
poder regalar obras que no necesitas nada más, obras que 
terminan o que como mucho son dos o tres números.
Hablando de Arrugas, su adaptación cinematográfica con-
siguió 2 Goya, uno de los cuales fue el de Guión adaptado, 
la primera vez que se conseguía para una película de ani-
mación ¿Cómo viviste los Goya? Qué se siente al oir tu 
nombre como ganador entre gente como Almodóvar, Icíar 
Bollaín o Zambrano?
Con la película de Arrugas todo era como una sorpresa: pri-
mero pensaba que nunca se iba a hacer porque la mayoría de 
proyectos de cine jamás llegan a hacerse, así que me sorpren-
dió que se llegase a hacer, que se terminase, que se llevase a 
San Sebastián y que tuviese críticas como una película más 
y no como una película de animación, y más basado en un 
cómic, todo era sorpresa tras sorpresa.
La nominación a los Goya fue como una sorpresa y una 
muestra más de que en cierta forma los cómics se iban nor-
malizando, que podían ser una fuente para el mundo del cine 
como una cantera de ideas.
Aunque es verdad que intuíamos que podíamos ganar el 
de animación, el de guión adaptado era algo impensable. 
Eso fue el trabajo del productor, Manuel Cristóbal, porque 
insistió mucho en que se nominara la película en muchas 
categorías: como la de banda sonora, dirección de arte, 
guión adaptado, mejor director, el cual también se hubiera 
merecido Ignacio.
Por Ricardo Engra Fernández
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Hay pocas películas de animación para adultos en el cine 
español. El año anterior había estado Chico y Rita, pero es 
muy difícil que se tome serio a una película de animación. 
Él fue quien insistió mucho en que la película fuese tomada 
en cuenta, creo que mucha parte de que Arrugas ganase ese 
premio fue parte de la labor de Manuel Cristóbal.
Al final nos quedamos solamente con esas dos nominaciones, 
que ya era más de lo que había conseguido cualquier película 
de animación, bueno, no exactamente, porque no teníamos 
la de banda sonora, sino que teníamos la de guión adaptado 
que nunca se había conseguido a una película de animación. 
Para mí eso ya era un triunfo porque yo vengo de otro mundo 
y aquello ya me pareció como todo un logro que estuviésemos 
nominados a cualquier otra categoría.
Entonces, cuando ganamos, realmente fueron los de al lado 
los que me tuvieron que decir que habíamos ganado, porque 
no esperaba oirlo en los labios de quien estába presentando. 
Y entonces te das cuenta de varias cosas, primero que es 
parecido a lo de Armstrong cuando llega a la Luna, es un 
pequeño paso para la academia pero un gran paso para ani-
mación, y la animación proveniente del mundo del cómic.
Porque para Almodóvar o para Icíar Bollaín, quizás hubiera 
sido un premio más de los que reciben desde la Academia del 
Cine, pero al ser de animación quedará constancia de que una 
buena película de animación podía tener un buen guión como 
cualquier otra buena película.
En ese sentido fue un gran logro, y a nivel personal también. 
En mi caso yo nunca había visto ninguna ceremonia de los 
Goya, esa fue la única y tampoco la vi entera porque a partir 
de ese momento te llevan a otro sitio para hacer entrevistas.
Me sentía un poco como un impostor en el mundo del cine, 
como que les estaba arrebatando algo que les hacía muchí-
sima ilusión. Tenía como prisa para que se acabase pronto, 
de salir, no fuese que me lo quitasen.
¿Viste la cara de alguno de los otros nominados?
Cuando estás arriba, la verdad es que no ves mucho, pero sí 
que ví a Alex de la Iglesia haciéndome un gesto de aproba-
ción, ya que es un tío que no tiene ningún prejuicio ni hacia 
la animación, ni hacia el cómic.
Volviendo a los inicios, empiezas como publicista, con 
trabajos como Pin y Pon, ¿cómo fue el proceso de dejar 
la publicidad y arriesgarte para dedicarte sólo al mundo 
del cómic?
Nunca fue así, yo siempre he sido de naturaleza cobardona. A 
finales de los 80 y en los 90, la publicidad vivía el momento 
dorado, había trabajos sobrevalorados que no es que te daba 
vergüenza cobrarlos, pero eran un chollo, campañas enormes, 
y cuando te acostumbras a ese ritmo, por ejemplo, cuando mis 
amigos empezaban a comprarse una casa yo ya había pagado 
mi hipoteca o mi coche. 
Tenía un nivel que no todos mis amigos podían tener, entonces 
decidí, aunque cada vez me gustase menos y me agobiase la 
publicidad, decir «corto ya y me dedico a los cómics», pensa-
ba: «¿cómo pago yo todo esto?».
Entonces en mi caso fue como, yo tengo un pie aquí y hasta 
que no esté bien sujeto no pongo el otro, pero también es ver-
dad que todo esto coincidió con la crisis, que a quien primero 
afectó fue a los publicistas. Entonces seguí en la publicidad 
hasta prácticamente Arrugas y empecé a recibir encargos de 
ilustración por ser un autor determinado.
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Así que mi paso fue poco a poco, empezar a trabajar los fines 
de semana y por la noche cuando llegaba a casa, poco a poco, 
en el mundo del cómic, con las páginas del Kiss cómic, luego 
con las de El Víbora haciendolas en mi tiempo libre.
¿Cómo encontraste el mundo del tebeo cuando empezaste 
a trabajar en él?
Han habido muchas fases, yo empecé estudiando electricidad 
y la dejé para empezar Artes y Oficios con la idea de dedicar-
me a esto del cómic. En aquella época, serían los años 85 u 
86, existían revistas como Cairo o El Vibora. Digamos que se 
podía vivir de ello, pero era complicado, conocí a autores que 
eran buenos en el mundo del cómic pero no podían vivir de 
eso y fue una desilusión, así que mi camino fue el de la publi-
cidad y me olvidé durante un tiempo de los cómics. Cuando 
la publicidad me agobió y decidí volver a esto de los cómics, 
el panorama había cambiado y era todavía peor porque ya no 
existían todas estas revistas donde se podía publicar. Cuando 
empecé era difícil entrar en esas revistas pero cuando me 
decidí a publicar es que ya ni siquiera existían, entonces tuve 
que meterme en el mundo del porno, que no era lo que más 
me gustaba pero era una forma de poder pasar a El Víbora. 
En ese momento es cuando te das cuenta de que era el peor 
momento del cómic para mí, porque en esa revista tampoco 
encajabas y fuera de El Víbora no había nada en España.
Entonces decidí mirar fuera de España, ya que si quieres de-
dicarte a esto del cómic tienes que mirar el mercado francés, 
pero mis referentes eran otros. Cuando hice El juego lúgubre, 
mi referente eran muchas de las cosas que editaba La Cú-
pula, que en ese momento es la editorial que sacaba cosas 
más interesantes, por ejemplo La Ciudad de Cristal, Juego de 
Cartas, Robert Crumb... Digamos que esos eran mis referentes 
para hacer El juego lúgubre. No me fijaba en el cómic francés 
exactamente, eso era lo que me gustaba en ese momento y 
aunque no era para el mercado extranjero, es allí donde lo 
edité, entonces vi que había un mercado fuera... pero mientras 
miraba a ese mercado, el mercado español empezó a cambiar.
El éxito conseguido no sólo se basa en los títulos publi-
cados por ti. Junto a Max o a Calatayud, eres uno de los 
autores que un museo le ha abierto las puertas con la expo 
Dibujante ambulante, comisariada por MacDiego, ¿algo 
está cambiando en la sociedad en cuanto a la aceptación 
del cómic se refiere?
Si, ha cambiado mucho, el cómic se ha ido generalizando. 
No es que el cómic sea mejor que hace unos años, es que ha 
cambiado la concepción del gran público hacia él. Se empieza 
a valorar de una forma diferente, como ya se hacía en Europa 
pero digamos que considerar una página de cómic como algo 
artístico empieza con muchos autores de los 80.
Digamos que en España ha sido un tanto extraño, tanto Max 
cómo Calatayud son ilustradores y han conseguido esa dig-
nificación por medio de la Ilustración, no del cómic, y en mi 
caso también lo he conseguido por otros motivos también 
más mediáticos. Digamos que por ahora ha sido extraña esa 
entrada en los museos, pero la verdad es que ya empieza a 
cambiar mucho y empieza a ser más normal que haya autores 
que puedan estar en una sala por que tengan un cierto nivel 
artístico, sería como otra de esas cosas que hace años era 
impensable pero que ahora poco a poco se va consiguiendo 
porque aparece en la prensa, hay un Premio Nacional, las li-
brerías generalistas tienen cómic... Digamos que todo esto ha 
llevado a que el siguiente paso fuera considerarlo como arte
En esa Expo se refleja todo el proceso creativo que rea-
lizas. ¿De qué parte del proceso creativo disfrutas más?
Primero disfrutas de la parte de documentación que es por 
lo que haces esto. Quieres saber más sobre un tema y esa 
parte lo haces como un hobby: lees sobre el tema, ves pe-
lículas, documentales... lo que haga falta, y eso lo haces de 
una forma relajada. A partir de ahí todo lo que vas a hacer, 
aunque sea de forma satisfactoria, es un sufrimiento, porque 
cuando estás escribiendo y te das cuenta de que no sabes 
muy bien cómo estás llevando la historia, de que quizás los 
personajes están quedando planos, quizás le falta un giro, 
etcétera. Cuando empiezas a dibujar, igual: empiezas a ver 
tus limitaciones como dibujante, que esto debería ser de otra 
forma pero no me sale.
La satisfacción cuando algo te sale bien es muy grande, 
entonces la primera parte con la que más disfruto sería la 
documentación y después con abocetar la historia.
Como curiosidad, cuéntanos la experiencia que tuviste en 
Marvel junto a Salvador Larroca, es cierto que le ayudaste 
a iniciarse en el mundo del color digital?
Como he dicho antes me dedicaba al mundo de la publicidad 
y ya tenía un cierto control sobre Photoshop, color digital y 
demás porque era mi trabajo, y Salva, que continuamente 
intenta estar a la última, una de sus renovaciones, era el co-
lor digital para algunas de sus portadas y para lo que está 
haciendo ya la actualidad. Pienso que con la regularidad que 
tiene debería ya ser como un funcionario de Marvel y lo admi-
ro por esa capacidad de renovación y de entrega. Le expliqué 
un poco las bases del Photoshop, pero fueron nada más un 
par de lecciones, le coloreé algunas portadas, le hice el color 
de uno de los números de Spiderman e incluso él ahora sabe 
más que yo.
Otra curiosidad, siempre llevas a las firmas tu estuche de 
VHS de Jesucristo Superstar, cuéntanos porqué… 
Por muchos motivos: primero porque me gusta la historia 
de Jesucristo Superstar. Me parece como una especie de 
Julio César llevado a Jesucristo, ya que la persona que más 
te conoce te va a traicionar porque te has alejado de lo que 
eras, es la historia de Julio César de Shakespeare, entonces 
me gusta la idea de llevar a ese punto la historia de Judas 
y de Jesucristo.
Además me gusta la música y el punto bizarro de la versión 
española de Camilo Sexto. Por todos esos motivos tenía un 
VHS de Jesucristo Superstar y lo guardaba como elemento 
kitsch, hasta que me quedé sin estuche para llevar los rotu-
ladores y me di cuenta que era perfecto para llevarlos. Mi 
único VHS era Jesucristo Superstar y Fahrenheit, la de Tru-
ffaut, y pensaba que daba mejor imagen de mí llevar la de 
Jesucristo Superstar.
Te vas a adentrar en el mundo de la dirección artística 
de la película Memorias de un Hombre en Pijama, y ya has 
participado en el guión de la misma, ¿ha sido complicado 
buscar un hilo conductor para ir enganchando las historias 
que salieron en las Provincias?
Sí la verdad es que fue complicado, de hecho ni siquiera era 
el plan que llevaba. Mi primera idea era haber hecho una 
serie de televisión.
¿Y una webserie?
Sí, podía haber sido, pero la verdad es que yo no soy muy 
consumidor de este tipo de productos y para la financiación 
hubiera sido más fácil la serie de televisión.
Entonces me lo imaginaba más como una serie de televisión 
y, el ritmo y demás, pensaba que se ajustaba a eso, pero el 
proyecto fue cambiando y se convirtió en una película. Para 
mí fue un reto importante convertir algo que estaba seriado, 
algo que no tiene ningún hilo conductor, bueno un poco sí... se 
trataba de convertirlo en una comedia de parejas, algo fresco.
Ya hiciste algo parecido en Cagallón per cequia...
Sí, pero aún así ha sido complicado, ya que no tenían cabida 
muchos de los gags y al final casi era mejor empezar de cero 
que intentar ajustarlo, por lo cual hay muchos gags nuevos 
que casualmente han ido convirtiéndose en nuevas historias 
para El País Semanal.
Había que darle una continuidad y una trama, y al final esa 
trama fue ganando más peso, al final era decir: «cogeremos
lo que haga falta coger pero habrá que hacer cosas nuevas.»
Los surcos del Azar ha sido tu trabajo más ambicioso con 3 
años de trabajo, entendiendo además que has tenido que 
dedicarte a más cosas, pero has realizado una obra de 
318 páginas. ¿Te quedaste satisfecho del resultado final? 
Bueno, nunca estás contento del todo con nada de lo que 
haces. Al final el autor sigue avanzando, sigue viviendo, si-
gue cambiando su forma de pensar. Sin embargo las obras 
se cierran y quedan ahí. Puedes estar contento mientras las 
estás haciendo, pero cuando las acabas al cabo de unos me-
ses, te planteas algo diferente que hubieses hecho, nueva 
información que tienes, cosas que ahora mirando hacia atrás 
no te parecen correctas, pero bueno son cosas que no puedes 
evitar. Nunca estás contento al cien por cien con lo que has 





¿Cómo encontraste el mundo del tebeo cuando empezaste 
a trabajar en él?
Estaba empezando, desde luego esa cantidad de artistas no 
se veía entonces. En Valenciana éramos varios dibujantes. 
Estaba Salvador, Sanchis, Marcet, Liceras, Karpa, Nin, Edgar, 
Palop, Carlos, Serafín, Frejo… Entré en la editorial porque el 
grabador de la imprenta era familia de un primo mío y éste 
habló con el señor Soriano y me hicieron una prueba porque 
allí no entraban recomendados. Me dijeron que dibujara una 
historieta de media página.
¿Qué crees que has aportado?
De momento, en aquella época nada, era un muchacho de 19 
años que quería ganarse la vida. He hecho reír a mucha gen-
te y hanxz tenido la oportunidad de agradecérmelo, incluso 
gente con estudios que le he hecho disfrutar con mis historias.
¿Cómo ves la industria del tebeo actualmente?
¿Qué industria? Primero la televisión mató al tebeo y ahora 
Internet. Cuando empezó la televisión, la madre dejaba al 
niño frente al aparato y el niño se quedaba embobado. Lo 
que realmente da dinero a las editoriales son los niños de 8 
a 14 años con el manga, y los adultos.
¿Cuál crees que es el futuro del medio?
¿Futuro? ¡Si hemos dicho que no hay! Hasta ahora no lo tenía, 
pero parece que el manga lo está reviviendo.
¿Qué faceta te ha gustado más, la de guionista o dibujante?
Es difícil de contestar, porque me ha gustado todo. Tenía 
facilidad como guionista para crear historias y al mismo 
tiempo de dibujarlas, soy polifacético. Debido al hecho de 
que dejé de trabajar para Valenciana me presenté en Bru-
guera con unas muestras y entablé contacto, porque Toray 
Arturo Rojas de la Cámara
Autor de dibujo dinámico y gran sentido del humor, Arturo Rojas de la Cámara (Paterna, 1930) comenzó muy joven a 
trabajar en la Editorial Valenciana en la revista Jaimito, donde creó personajes inolvidables como 7-7 Cero a la izquierda, 
Cucharito y Nabucodonosor y Pío. En la década de los 70 trabajó para Editorial Bruguera, volviendo a Valenciana en los 
80 donde permaneció hasta su cierre.
me exigía contrato en exclusiva y no me ofrecían mucho 
más. Me decanté por Bruguera, pero al mismo tiempo en 
Valenciana me llamaron de nuevo y aceptaron. Acto segui-
do todos los dibujantes pidieron aumento de sueldo. Las 







Con un trazo sencillo pero elegante, Lydia Sánchez (Valencia, 1986) estudió Bellas Artes y trabajó como ilustradora 
para editoriales como Anaya o Edebé y en Hampa Studio de animación realizando storyboards y fondos. Publica el 
cómic Cornelia en 2007 con Diábolo Ediciones, y ha participado en cómics colectivos como Valentia y Enjambre, ambos 
con Norma Editorial.
¿Cómo encontraste el mundo del tebeo cuando empezaste 
a trabajar en él?
Hace ya 9 años que entré en el mundo del cómic, siempre me ha-
bía interesado pero no fue hasta que comencé a tener contacto 
a través de Internet con otros autores de cómic de las posibi-
lidades que había dentro de él. Al principio como lectora y al 
poco tiempo me animé a dibujar mis propias páginas, una cosa 
llevó a la otra y en poco tiempo presenté mi primer proyecto a 
una editorial y me publicaron. En aquel entonces había menos 
oferta de editoriales emergentes que ahora mismo se han hecho 
grandes, pero en todo momento me sentí acompañada tanto por 
otros compañeros como por los editores, es un mundo pequeño 
donde tenemos que unirnos parar ser más grandes.
¿Qué crees que has aportado?
«Crees que has aportado algo» son palabras mayores, de he-
cho es mucho más lo que me ha aportado el cómic a mí que 
yo a él. Hacer cómic es una de las disciplinas artísticas más 
completas, ya que tienes que tener en cuenta muchos factores 
como el guión, la narrativa, perspectiva, anatomía, color...y 
sobre todo mucho trabajo de investigación, por lo que cada 
página es una nueva posibilidad de explorar técnicas, puntos 
de vista, estilos...y sobre todo documentarte sobre muchas co-
sas que de otra forma hubieras pasado por alto. Así que lo que 
me ha aportado, es mirar más allá, tener una visión global de 
las cosas para luego aplicarlo a cualquier trabajo.
¿Cómo ves la industria del tebeo actualmente?
En España sigue siendo difícil que un proyecto esté bien re-
munerado, aunque puede servir de trampolín para muchas 
personas que están metiendo cabeza en el mundillo para lue-
go conseguir trabajar en otros mercados más favorables. Creo 
que la oferta de líneas editoriales, formatos y géneros está 
haciendo que hoy en día haya un cómic para cada persona.
¿Cuál crees que es el futuro del medio?
Como he comentado antes, hoy en día hay mucha más oferta 
para satisfacer las necesidades de los diferentes consumi-
dores, donde cada uno tiene sus gustos tanto en temática 
como en estilos, por lo que creo que el futuro del medio 
Por Carlos Ciurana Moreno
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seguirá esta tendencia, llegando a personas por las temáti-
cas del cómic, aunque nunca se hayan sentido atraídas hacía 
este medio.
¿Cómo te sientes más cómoda, en trabajos de ilustración 
o de cómic?
Ambos ámbitos no están desligados del todo, el cómic no 
deja de ser ilustrar una historia narrada en viñetas, mientras 
que la ilustración tienes que plasmar en uno o pocos dibujos 
una idea.
No obstante, creo que me encuentro más cómoda en la ilustra-
ción, donde puedo dedicar más tiempo a detallar los trabajos. 
Además me gusta más la ilustración infantil, creo que es algo 
que podría fácilmente aplicar al cómic orientado a niños, y 
así unir las dos disciplinas.
En el terreno profesional, ¿está mejor pagado el cómic o 
la ilustración?
Por mi experiencia profesional, está mejor pagada la ilus-
tración que el cómic. También depende mucho del tipo de 
publicación o el cliente, pero la ilustración suele tener pre-
supuestos más elevados, y el tiempo de realización también 
es menor en comparación con realizar un álbum completo, 
aunque influye el tipo de editorial o el país de publicación.
¿Qué ha supuesto Cornelia en tu carrera?
Me ha supuesto entrar en el mundo del cómic y conocerlo de 
cerca, adentrarme en el mundo de las editoriales y sobretodo 
conocer a muchos autores de los que admiro su trabajo. Con 
el primer cómic te das cuenta del esfuerzo que supone estar 
trabajando durante varios meses en un proyecto, y te sirve 
para aprender de los errores y aciertos, y así aplicarlos en los 
siguientes trabajos.
¿Qué influencias recibes del mundo del cómic?
Del cómic me quedo con la narrativa, el contar en pocas vi-
ñetas una historia o una idea. Me gusta que los personajes 
estén «vivos», tengan expresiones y posiciones distintas, algo 
que a veces se echa de menos en algunas ilustraciones más 
bien estáticas. Me gusta trasladar el dinamismo del cómic a 
la ilustración.
¿Piensas en publicar un nuevo cómic o novela gráfica?
Si, Cornelia solo fue el principio de un camino, donde he ido 
publicando cómics de forma colectiva como Love Express 
(2007), Ellas son únicas (2008), Valentia (2012) o Enjambre 
(2014), al mismo tiempo que he publicado de forma perió-
dica en la revista infantil Camacuc o he recibido encargos 
de cómic de otros clientes. Actualmente estoy pensando en 
retomar este camino con varios proyectos en solitario, algu-
nos son colaboraciones con otros guionistas y otros proyectos 
personales que tengo guardados desde hace años y que me 
gustaría que fueran viendo la luz.
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VÍctor Santos
Autor del colectivo 7 monos que dio el salto al extranjero y ha encontrado un alto reconocimiento allí. Con estilo cam-
biante pero manteniendo siempre la misma fuerza ha obtenido la confianza de editoriales francesas y americanas. Con 
las historias de Los Reyes Elfos o Los Ratones Templarios cosechó grandes críticas.
Eres licenciado en Bellas Artes, ¿se lleva en la sangre esto 
del cómic? Es decir, opino que todo el mundo dibuja, de 
pequeño es nuestra primera forma de expresarnos, pero 
hay gente que lo deja y gente que sigue y lo transforma 
en su modo de vida.
Bueno, no puedo hablar por todo el mundo, pero sí que creo 
que al menos lo de dibujar sí es algo que llevan todos los niños 
dentro. Cuando era crío me juntaba con amigos para leer te-
beos, ver dibujos animados, jugar con los Masters del universo 
y dibujar. Era parte de la relación social. Era una manera de 
expresarse y creo que con el tiempo, tras pasar por el siste-
ma educativo y el laboral, se va abandonando, lo que es una 
pena. No me refiero tanto a la destreza en el dibujo (como el 
dibujo técnico) sino a dibujar porque te gusta o te relaja o es 
divertido. Mi padre no sabe dibujar, pero hacía escenas de 
futbol en cuartillas con figuras muy esquemáticas pero llenas 
de movimiento. Las sigue haciendo, no sabe nada de técnica 
ni es aficionado al arte. A mí me encantaban porque nadie las 
hacía como él, eran únicas. Incluso leyendo cómics de gente a 
la que yo consideraba buena, no despreciaba esas figuras dan-
do balonazos porque no estaba hechas para ser publicadas.
En mi caso no creo que sea tanto el dibujo como contar his-
torias, no recuerdo mi vida sin intentar contar algo. Tengo 
tebeos caseros hechos con cuatro, cinco, seis años, no tienen 
sentido y no sabía casi ni escribir, pero intentaba crear se-
cuencias. Luego, cuando sabía escribir no solo hacía cómics, 
sino relatos ilustrados, intentos de novela, ¡juegos de mesa 
o de rol! Diseñaba videojuegos en las libretas cuadriculadas, 
como si los cuadrados fueran píxeles. Luego no jugaba con 
nada de eso, ¡solo quería hacerlos, ese era el juego para mí!
En la Facultad, junto a otros compañeros de clase y otros 
de Artes y Oficios, montáis el colectivo 7 Monos, referencia 
del fanzine valenciano y español, del cual saldríais auto-
res como tú, Jordi Bayarri, Manuel Bartual, etc. Recuerda 
un poco a las Escuela Valenciana y a la Nueva Escuela. A 
algunos de tus compañeros de 7 Monos les he preguntado 
si podríais catalogaros como el inicio de otra escuela ya 
que teníais inquietudes y estilos distintos, ¿qué opinas?
No creo que seamos escuela porque no nos juntamos con una 
intención de promover un estilo, cada uno tenía gustos y as-
piraciones distintas. Obviamente si éramos amigos teníamos 
puntos en común, quizá un amor por algunos géneros que 
no tenía por que ser los que nos gustaba dibujar… Era un 
momento que había mucho movimiento, mucha creatividad 
concentrada, era genial, pero creo que es algo más cercano 
a gente que coincide en un café o una ciudad o gente de una 
generación concreta que despunta en algo. Pero no creo que 
fuéramos un movimiento ni estábamos ligados a una editorial 
concreta. Cosa que tampoco me habría gustado porque soy 
muy individualista en lo que a lo de llevar la carrera se refiere. 
Simplemente creo que éramos (y somos) buenos amigos ayu-
dándose y aprendiendo unos de otros, a mí eso ya me basta.
Tienes un estilo muy visual, aunque has experimentado 
con muchos de ellos, ¿crees que un autor que quiera triun-
far ha de quedarse estancado?
Me planteo muchas veces si a lo mejor debería ceñirme a un 
estilo muy concreto y concentrar mis fuerzas en depurarlo. 
En cada obra hago cambios en la manera de narrar y dibujar, 
aunque haya unas constantes. Como trabajo mucho para el 
mercado americano siento cierta presión, porque ellos son 
muy de buscar tu nicho de mercado, tu marca y tu público. 
Pero no puedo evitar hacer esos cambios y probar cosas nue-
vas porque es mi naturaleza. A lo mejor resulta que acabo no 
siendo bueno en nada porque intento probar muchas cosas… 
pero creo que si me acabo aburriendo mi trabajo, éste empe-
zará a resentirse. O sea que al final, es lo mejor para mí.
Mis autores favoritos son los que compro su nuevo cómic 
pensando «¿Qué irá a hacer ahora? ¿Con qué me va a sor-
Por Ricardo Engra Fernández
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prender?». Si ya compro su obra sabiendo lo que va a hacer 
¿qué gracia tiene?
Tus historias tocan muchísimos géneros: cine negro, cine 
de Hong Kong, cine japonés, zombies, mitología… ¿Cuáles 
son tus influencias?
Las principales en autores de cómic serían Frank Miller, 
Jack Kirby, Matt Wagner, Bruce Timm, Kazuo Koike, o Mike 
Mignola. Pero podría añadir montones de autores europeos, 
americanos y japoneses, las películas de Sergio Leone, John 
Woo y Akira Kurosawa o las novelas de Michael Moorcock, 
Raymond Chandler y Dashiell Hammet… Es una pregunta 
fácil de responder pero difícil de concretar. Básicamente 
intento aprender de todo, incluso de cosas que me encuen-
tro por casualidad. Puedes aprender de todo, incluso de las 
obras malas.
Creo que sobre todo soy un consumidor y creador de géneros, 
de pop, del tipo de historias que hace mucho podías encontrar 
en el kiosco de tu pueblo o en la estantería de un videoclub. 
Eso es lo que me gusta, las historias en apariencia baratas, sin 
prejuicios, que abrazan el entretenimiento popular. No tiene 
nada que ver con la calidad, aspiro a la calidad.
Otra faceta que me gusta mucho de ti son tus Pin-Ups, ¿te 
inspiras en el estilo de Bruce Timm?
Timm ha sido una gran influencia en mi trabajo, sobre todo en 
el diseño de la línea como un ente vivo, que transmite emo-
ciones. Sin embargo en los pin ups hay una inspiración en el 
mundo de la ilustración, sobre todo de los años 50, de autores 
como Gil Elvgren o Dan DeCarlo, el maestro de Bruce Timm.
Háblanos de tus orígenes en el mundo del cómic en 7 Mo-
nos: Gaijin.
Es mi obra fanzinera. Todos tenemos una obra fanzinera y si te 
lo curras, solo es la primera. Yo la llamo fanzinera con todo el 
amor del mundo: sin prejuicios, autorreferencial (en mi caso, 
mi amor de entonces al cine asiático), casi como una broma 
que te haces a ti mismo, contigo y con tus colegas, y algo con 
lo que aprendes.
Eres un autor completo, dibujas y guionizas… y eso se ve 
en tu obra más reconocida: Los Reyes Elfos… esta historia 
apareció después de Gaijin, pero es que es una historia 
tan apasionante que acabas guionizando una serie de his-
torias cortas que dibujarán autores como Sergio Bleda o 
Tirso Cons, entre otra casi veintena de autores. ¿Cómo se 
crea ese mundo de mitología nórdica?
Yo siempre he sido de hacer las cosas y luego ordenarlas. 
Hay autores, sobre todo los más fieles al canon Tolkien, que 
desarrollan un mundo durante años y luego se ponen a escri-
bir. Normalmente cuando empiezan a escribir la historia en 
sí, están exhaustos. Yo prefiero escribir y dibujar con unas 
reglas sencillas, e ir ampliando ese mundo con las historias, 
con la potencia generadora de los personajes. Los mundos 
son importantes, pero son los personajes que lo pueblan los 
que hacen que te lo creas, los que crean esa coherencia y 
verosimilitud.
Con Los Reyes Elfos funcionó así, y cuando no supe cómo 
seguir, pude contar con autores geniales que me motiva-
ron para ampliar los caminos de la historia, y con ello ese 
mundo.
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¿Cómo es pegar el salto al mercado americano para un 
autor valenciano?, ¿te esperabas tan buena acogida en 
ese mercado?
No creo que me planteara entonces dar ese salto, creía in-
genuamente que conseguiría vivir trabajando para España. 
No era consciente de que en ese momento la única salida si 
quería ser profesional era el mercado internacional. He sido 
afortunado porque empecé mi carrera en un momento recep-
tivo en ese mercado, y con los medios técnicos de mi lado, es 
decir Internet. Eso tiene un precio, claro: compites con todo 
el planeta, con dibujantes de todo el mundo que, como tú, 
quiere vivir del cómic. Pero a la vez es súper motivador y me 
ha permitido conocer el trabajo (y a veces trabar amistad) con 
autores de todo el mundo.
Háblanos de Polar, un webcómic sin textos, en colores 
blanco, negro y rojo, con entregas semanales si no me 
equivoco. Un proyecto glorioso, que ha funcionado tan 
bien, que se ha editado en papel, y se va a hacer una pelí-
cula¿Cómo se te ocurre algo así?, ¿es difícil mantener esa 
calidad con todos los otros proyectos que llevas?, ¿cómo 
has conseguido mantener la inquietud del lector?
Creé Polar como un banco de pruebas en un momento en 
el que había hecho mucho curro de encargo, estaba muy 
quemado preocupándome de contentar a unos editores. 
Quería hacer algo solo para mí, como un desahogo. No pen-
saba hacer nada con él pero había amigos que publicaban 
webcómics, así que me dije «ya que no voy a sacar nada de 
él, será divertido ir publicándolo y poder comentarlo con la 
gente mientras se va haciendo». Normalmente la gente opina 
sobre tu obra cuando ya está acabada, así que agradecía la 
novedad.
Como lo planifiqué pensando más en el concepto de la pá-
gina y en un acabado sencillo, es fácil de hacer y su mayor 
dificultad es el, digamos, «truco narrativo» o juego de ese día. 
Pero eso es algo divertido de hacer, así que intento que siga 
siendo lo que fue en origen, un pasatiempo, a pesar de que 
va ya por las 300 páginas.
Curiosamente se ha convertido en mi proyecto personal más 
exitoso. Lo ha publicado mi editorial americana favorita desde 
que era universitario, lo hemos vendido a varios países, el 
proyecto de película… Solo porque un día estaba de bajón y 
quise dibujar algo para divertirme. Supongo que eso confirma 
que lo mejor es ser fiel a tu propia naturaleza y hacer las 
cosas como las sientas. No es un rollo de esos de autoayuda 
sentimentalista en plan «Sé tu mismo y el Universo te recom-
pensará», sino más bien «Si eres coherente y disfrutas con lo 
que haces, puedes transmitirlo a los demás».
Tu último proyecto es Furious, de corte superheroico¿Te 
sientes cómodo en este género?, ¿tenías ganas?
Tenía ganas. Siempre digo que si te gustan los cómics tienes 
que hacer superhéroes aunque sea una vez en la vida. Me en-
cantan muchos géneros, algunos mucho más que los supers, 
pero es un tipo de historias que está enlazado en el mismo 
ADN de los cómics. Su carácter icónico solo funciona al 100% 
si está dibujado, y por eso quería probar ese tipo de historias.
Por supuesto, es difícil, ¿cómo muestras a alguien volando que 
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no se haya visto mil veces en millones de cómics y películas? 
Pero en ese desafío está la diversión.
Antes de terminar, dos preguntas un poco más tensas. 
La primera, ¿Cómo ves desde fuera el mercado editorial 
español?, ¿será la novela gráfica la salvación del medio?
Creo que el mercado español está como muchos otros mer-
cados culturales, en perpetua crisis básicamente porque la 
cultura vende poco. Seguramente aquí un poco menos, porque 
vivimos en un tipo de sociedad en que la cultura es algo que 
se mira mal.
No creo que al medio le vaya mal, creo que el problema lo 
tienen los autores porque a día de hoy la oferta se ha diver-
sificado mucho (lo cual no es malo) pero eso implica que se 
publica mucho y muy deprisa, y por lo tanto cada título vende 
menos. Así que es muy difícil vivir de las ventas si no pegas un 
pelotazo con una obra que se convierte en best seller. Yo com-
pagino obras de encargo con trabajos personales, y creo que 
es una manera sana de trabajar, no se me caen los anillos por 
hacer un Godzilla o una adaptación al cómic de un best seller 
literario juvenil para los USA. Es algo de lo que aprendo, me 
permite probar cosas y estilos que luego aplico a mi trabajo 
personal, y encima me paga muchas facturas.
Sobre el fenómeno de la novela gráfica… Creo que las opi-
niones se han polarizado mucho, y yo mismo despotriqué 
mucho sobre lo de la denominación. Visto con el tiempo creo 
que ha sido bueno el uso del nombre, a nivel de medios de 
comunicación. No sé si ha cambiado algo a nivel de ventas 
porque los grandes éxitos editoriales lo son debido a sus pro-
pios méritos y no al nombre que le pongamos al formato. La 
gente no dice «vamos a comprar una novela gráfica», dicen 
«vamos a comprar Arrugas que me han dicho que es muy 
bueno». Mi opinión dentro del mundo del cómic, hablando 
con otros autores es «no nos flipemos». La Novela Gráfica en 
sí es una herramienta útil para contar historias, pero también 
es un formato que ha sido favorecido por unas condiciones 
económicas muy concretas y por una demanda del público 
específica, y es una etiqueta comercial. No creo que sea un 
movimiento aunque valoro a los autores que afrontan su tra-
bajo con ambición de quien quiere crear obras universales. Si 
el hecho de llamar a su obra así les motiva para crearlas, para 
el duro día a día delante del papel, para mí es perfecto. Pero 
yo no pienso en el formato antes de crear una obra personal, 
sino que cuando tengo claro lo que voy a hacer, pienso cual 
es el formato que se adecua.
La segunda, ¿crees que se apoya todo lo que se debería la 
cultura desde las altas esferas?
No, nunca, porque la cultura es peligrosa. Cuanto menos 
formado tengas a la gente, menos se cuestiona las cosas. 
Así que de entrada el Poder como ente siempre va a intentar 
embrutecerla. Otra cosa es hasta qué punto como individuos 
les permitamos hacer. Aún así, con el tiempo he ido cam-
biando mi opinión sobre el tema de las subvenciones y el 
apoyo institucional. Antes era más partidario, pero a día de 
hoy no me gustan. Me explico, yo apoyaría todo lo que sea 
cómic educativo, formativo, el cómic como herramienta de 
enseñanza, de difusión histórica y científica para colegios 

278
públicos o bibliotecas. No estoy tan a favor de premios paga-
dos por el Estado y subvenciones a editoriales o autores en 
general, creo que al final sirven para perpetuar o favorecer 
unos gustos en detrimento de otros. Pienso que eso ahoga 
la inventiva y la creatividad de las editoriales. La notoriedad 
de los premios puede estar bien, pero también crea un gusto 
dominante y favorece a unos autores que parece que tiene 
la vista más en ganar esos premios que en crear obras ver-
daderamente personales.
Y ya para terminar, ¿qué planes de futuro tiene un autor 
tan prolífico como tú?, ¿Has pensado en moverte por el 
mundo editorial como tus compañeros Bayarri o Bartual?
De momento, Polar sigue publicándose en Internet y su segun-
do volumen sale publicado este año por Dark Horse. Estoy con 
el último número de la serie Mice Templar, para Image cómics, 
a la que he estado ligado cinco años, y a la vez acabando unos 
encargos para la editorial Boom! Así que en breve me veré en 
una posición de nuevo comienzo. Tengo ganas de afrontar 
nuevos proyectos personales con guionistas con los que ya he 
trabajado como Frank Barbiere o Mike Oeming. Tengo varias 
ofertas de editoriales para que publique mi nueva obra allí, 
así que me muero por probar cosas nuevas.
Sobre ser editor de tu propio trabajo… es muy gratificante 
si vales para ello, pero a la vez renuncias a un montón de 
tiempo que podrías dedicar a esas obras que buscas publicar 
con independencia. Me gusta implicarme en todas las fases 
del proceso creativo pero lo del mundo editorial se lo dejo a 
gente más hábil en ese campo como Jordi y Manolo. Al fin y 




César Sebastián es un historietista, ilustrador y diseñador valenciano, licenciado en Bellas Artes por la facultad de San Carlos 
de la Universidad Politécnica de Valencia. Como ilustrador ha participado en la creación de cubiertas de libros, carteles, 
storyboards, diseños arquitectónicos y juegos de cartas. Además es el diseñador de la colección El Nadir Gráfica, especiali-
zada en la recuperación de clásicos del cómic. Como historietista, su trabajo ha aparecido en numerosas antologías y sitios 
web, tanto en España como en Estados Unidos. Además es cofundador y editor del sello independiente Inefable Tebeos. 
¿Piensas que el riesgo gráfico es una opción?
Lo es en proyectos personales. Casi diría que es necesario, 
para no aburrirse, para mantener el interés en tu propio traba-
jo. Siempre es emocionante probar cosas nuevas aunque uno 
no siempre acierte. En los trabajos comerciales, como el jefe 
no es uno mismo, la experimentación no suele ser bienvenida.
¿Cómo apareciste en este mundillo? ¿Alguien te descubrió 
o animó?
Bueno, desde que tengo memoria me ha gustado dibujar. Ya de 
pequeño me encantaban los tebeos pero no fue hasta mi ado-
lescencia cuando intenté dibujar algunos de forma más «seria», 
guiado por mi amigo y mentor Paco Zarco. Supongo que mi inte-
rés -u obsesión- fue creciendo poco a poco. Ya estudiando Bellas 
Artes empecé a publicar algunas historietas e ilustraciones aquí 
y allá, de forma más o menos profesional. Allí también conocí a 
los que ahora son mis socios y amigos en Inefable Tebeos, con los 
que comparto intereses y sobretodo filosofía creativa. 
¿Siempre quisiste ser dibujante de tebeos o la ilustración 
te llamaba más la atención?..
La verdad es que si empecé a dibujar fue por mi pasión por 
los tebeos y por las series de animación. Dibujaba por pura 
diversión, sin mayor pretensión que pasar el rato. Recuerdo 
copiar de forma compulsiva viñetas de Mortadelo y Filemón 
o Dragon Ball, que eran mis favoritos cuando era niño. Su-
pongo que de esa manera empecé a ser más consciente del 
lenguaje del cómic. También recuerdo algunos intentos de 
dibujar historietas en libretas cuadriculadas. Me pregunto 
dónde estarán ahora…
¿Das más importancia a la composición y la narración o a 
la técnica, el estilo y la representación?
Creo que, en los tebeos, tanto lo gráfico como lo narrativo 
forman una estructura alambicada e indisoluble. Para mí es 
una de las virtudes del lenguaje del cómic. Es muy difícil ima-
ginar una obra de, no sé, Robert Crumb, dibujada con línea 
clara, por ejemplo. La experiencia de lectura sería totalmen-
te distinta. Por eso intento adaptar mi dibujo a aquello que 
quiero contar en cada historia. Creo que la técnica -narrativa 
o gráfica- es la que te permite llegar tan lejos como deseas, 
en cualquier medio artístico. Es lo que se interpone entre tu 
imagen mental y el resultado final. Al final es un medio para 
conseguir un fin.
¿Cuando empezaste mantenías contacto con otros dibujan-
tes o eras un solitario trabajador en tu estudio?
Cuando empecé a dibujar lo hacía de forma solitaria, claro. 
En mi adolescencia conocí a mucha más gente en el estudio 
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Top Hat, entre ellos a mi socio en Inefable Tebeos, Víctor Pu-
chalski. Más tarde, en la facultad de Bellas Artes conocí a 
mis otros dos socios: René Parra y Adrián Bago. Poco a poco 
vas conociendo a más y más gente interesada en los tebeos. 
Este mundillo es pequeño. Aun así la labor de dibujante sigue 
siendo solitaria. Nuestro proyecto de autoedición y edición 
independiente, Inefable Tebeos, nace de esa máxima de «solo 
no puedes, con amigos sí». Nos juntamos, pues, cuatro amigos 
con inquietudes muy similares pero con estilos distintos para 
dar salida a nuestros proyectos personales con total libertad 
e independencia, y al mismo tiempo para no recorrer ese ca-
mino en solitario. Ya hemos publicado nuestra primera obra 
en forma de antología de terror: Obscuro, cuatro relatos de 
terror para el mañana. Víctor Puchalski también ha publica-
do la primera parte de su serie de kung fu salvaje, Kann. Y 
tenemos unos cuantos proyectos más en proceso, tanto co-
lectivos como individuales. Paralelamente, René Parra dirige 
la colección gráfica de El Nadir, con la que se dedica a la 
recuperación de obras que suponen el origen del lenguaje 
de la historieta: Rodolphe Töpffer, Oskar Andersson, Caran 
d’Ache, Gustave Doré… He tenido el privilegio de diseñar las 
cubiertas de estas maravillas.
¿Quienes fueron tus referentes?
Mis referentes son de lo más variopinto. Siempre he disfrutado 
leyendo todo tipo de tebeos así que, ahora mismo, considero 
referentes autores tan diversos como Martí, Jim Woodring, 
Brandon Graham, Kyle Baker, Josep Coll, Yves Chaland, Char-
les Burns, Jack Cole, Chris Ware, Blutch, Suehiro Maruo, Mike 
Mignola, Floyd Gottfredson, Oskar Andersson… ¡La lista podría 
continuar indefinidamente!
¿Cuál sería el cómic que más valoras? ¿Puedes decirme 
por qué?
Uff… Es casi imposible decir una solo pero voy a arriesgarme. 
Diría que Building Stories de Chris Ware. Me parece un pro-
yecto tan loco y ambicioso, tan maravilloso, que es casi un 
milagro que exista. Solo a un portento, a un genio como Ware, 
se le puede ocurrir algo así… y hacerlo real.
¿Publicas pensando en un resultado que sea interesante o 
en si va a tener aceptación entre tu público?
Nunca pienso demasiado en el público, la verdad. Me es di-
fícil imaginar cómo piensa ese ente abstracto, así que me 
limito a hacer tebeos que a mí como lector me gustaría leer e 
intento comunicar de la mejor manera posible. Los tebeos no 
tienen un tirón comercial tan grande como para condicionar 
mis creaciones; son un medio bastante minoritario y, a pesar 
de que me gustaría que no fuese así, la ventaja es que no 
tengo que preocuparme tanto por gustar a un público muy 
amplio. Sé que hay una militancia reducida pero apasionada 
ahí fuera.
¿Cuales eran las salidas cuando empezaste? ¿Y ahora, sólo 
vives de los cómics?
Por ahora no vivo de los cómics, aunque me gustaría. Pero 
bueno, hoy en día es difícil vivir de casi cualquier cosa así 
que… Compagino mi trabajo de historietista con la ilustración 
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comercial, que me aporta más beneficio económico pero no 
tanta satisfacción personal.
¿Podría ser la autoedición una de las salidas de este medio 
en la actualidad?
Creo que la autoedición es una salida ideal para muchos au-
tores en la actualidad. Por un lado permite crear con total 
libertad y controlar el producto desde su concepción hasta 
su venta. Por otro lado permite que proyectos de todo tipo 
puedan existir, pese a no ser rentables a nivel económico. La 
viabilidad de muchos proyectos depende de la autogestión, 
por eso creo que es necesaria.
¿Alguna vez has trabajado con un guionista? ¿Qué pien-
sas de la relación guionista/dibujante? ¿Quién piensas que 
debe dominar?
Sí, he trabajado con algunos guionistas. Creo que, para que la 
relación entre dibujante y guionista funcione han de tener un 
enfoque parecido, una aproximación estética común que les 
permita entenderse. Además creo que debe ser una relación 
entre iguales, sin jerarquía, en la que ambos tengan autono-
mía dentro de sus respectivas facetas creativas pero que a 
la vez haya un intercambio constante de ideas. Las mejores 
parejas creativas que conozco son aquellas en las que es di-
fícil delimitar el trabajo de ambos, puesto que la obra se lee 
como un todo sin fisuras. En las que hay sinergia.
¿Podrías contarnos algo de tu próximo proyecto?
Estoy inmerso en dos proyectos ahora mismo: por un lado, 
estoy trabajando en la biografía de uno de mis historietistas 
preferidos. Formará parte de una antología que publicaremos 
con Inefable Tebeos a finales de este año. Por otro lado estoy 
trabajando en un proyecto más largo con mi compañero crea-
tivo habitual, el escritor Ray Nayler. Estamos buscando editor 
en el mercado americano, a ver si hay suerte.
¿Qué estás leyendo ahora?
Ahora mismo descansa en mi mesita de noche San Reprimonio 
y las Pirañas de Nazario. También estoy disfrutando del Mic-
key Mouse de Floyd Gottfredson, de todo lo que hace Simon 
Hanselmann y releyendo algunos tebeos de las aventuras de 
Batman. Ah, y muchos cómic-books de la Golden Age que en-





Aquí tenéis a José Tomás, básicamente un dibujante de chistes y tebeos de humor. Amante de los fanzines y los chistes 
de pollas, no se toma a si mismo en serio y mucho menos a los demás. Ha editado y colaborado en decenas de fanzines, 
su medio preferido. También ha publicado revistas como «El Jueves», «Retranka» y «RockEstatal» y actualmente lo si-
gue haciendo en la legendaria «TMEO». Sus divertidas e inquietas neuronas le hacen manchurrear de negro los papeles 
inmaculados incesantemente, sin importarle a quién salpican, en un orgasmo en directo hombre-tebeo como nunca se 
vio. Demos gracias porque alguien como él siga disfrutando al extraer ese jugo de tinta, de la piedra de la locura que 
todos arrastramos dentro y lo siga convirtiendo en historietas. ¿Alguien se imagina en una Falla alguna de sus orgás-
micas e irreverentes escenas? No creo que nadie se atreviese a tal impúdica exhibición callejera. Pues para eso sirven 
sus Fanzines, para sacar sus demonios interiores, sexuales, estúpidos y liberadores, y mostrárnoslos sin ningún tipo de 
censura ni autocensura, a su universo paralelo de lectores antilelos. Woody decía: «El cerebro es mi segundo órgano 
favorito». El suyo es su fálico lápiz. 
¿Cómo apareciste en este mundillo?... ¿Alguien te descu-
brió o animó?...
Empiezo a dibujar tebeos a los 28 años, en mi fanzine 
«Hágalo Usted Mismo», que más tarde pasaría a llamar-
se «HUM Cómics». Al poco solicitó mi colaboración Naxo 
Fiol, del mítico fanzine «Suburbio» y de ahí ya seguí co-
laborando en otros fanzines más o menos desconocidos, 
hasta la fecha.
¿Cuándo empezaste a ganar dinero y pensaste que podrías 
vivir de esto?...
Nunca he sido un profesional del tebeo, porque nunca he con-
seguido «vivir de esto». En los mejores meses (ya muy lejanos) 
de mi etapa como colaborador de «El Jueves» no alcancé ni el 
mileurismo. Pero tampoco me voy a quejar, ni voy a lloriquear 
ni a lamentarme, porque esto de hacer tebeos me ha dado 
muchas alegrías no económicas y en este mundillos ya hay 
bastantes plañideras.
¿Podría ser la autoedición una de las salidas de este medio 
en la actualidad?
Es una opción que te permite un control total de tu obra, tanto 
en lo artístico como en lo comercial. Si lo que quieres es liber-
tad, es la alternativa más coherente a la industria del tebeo, 
tal como está montada aquí y ahora.
¿Cuántos tebeos has publicado hasta el momento? ¿De cúal 
estás más orgulloso?
Monográficos he publicado cinco. La historia más calva jamás 
contada, un tebeo de 20 páginas que era una separata del 
fanzine Cretino, Haciendo el tonto (Editorial Pocas Páginas), 
Genio y figura (Edicions de Ponent), El boli rojo, un minicómic 
que formaba parte de la Caja Rojo (Autsaider Cómics) y Chof! 
Cómics #1 (Autsaider Cómics). También Chicos de la calle, 
autoeditado en fotocopias. Le tengo mucho cariño a Genio 
y figura. Mientras escribo esto, estoy acabando Chof! Cómics 
#2 (Autsaider Cómics).
¿Te preocupa la idea de la trascendencia en tu trabajo, 
quieres alcanzar la fama, la gloria?
Me preocupa hacer buenos chistes de pollas, si quisiera al-
canzar la fama o la gloria me metería a concursante de Gran 
Hermano.
¿Cómo es tu proceso creativo? ¿Cuánto tiempo le dedicas 
al desarrollo de una idea?
Mi proceso de trabajo ideal es que transcurra el menor tiem-
po posible desde que se me ocurre una idea hasta que la 
plasmo en papel. Apunto las ideas en una libreta Moleskine, 
que funciona como un contenedor de ideas. Estos apuntes 
de ocurrencias, lo que llamo «ideas de bombero», me sirven 
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como base para luego poder improvisar sobre ellas. Nunca 
hago bocetos, ni guiones elaborados y los diálogos suelo in-
ventármelos sobre la marcha.
¿Dibujar es un placer o un esfuerzo?
Dibujar es como follar, un esfuerzo placentero. Si dibujar me 
hiciera sufrir hace años que lo habría dejado.
¿Te molesta que critiquen tu trabajo?
Lo que me molesta es que lo ignoren. Las críticas, negativas o 
positivas, son parte del juego. Si no fuera lo bastante maduro 
para asumir las críticas con elegancia, guardaría mis tebeos 
en un cajón para que no las viera nadie.
¿Cual es el autor de historietas de España que más te gus-
ta, en este momento?
Ahora mismo, Diego Corbalán, el murciano loco. También 
Ernest Graves.
¿Quién te inspira y por qué?
Lo que más me inspira es la estupidez, que puede ser algo 




Daniel es de sobra conocido por todos los aficionados a los tebeos pero por definirlo aquí yo diría que es el arquitecto 
del tebeo de los 80, arquitecto porque fue su primera formación y los 80 porque es donde deja su indeleble huella en el 
resurgimiento del cómic en nuestra tierra. Imagínense a Calatayud, Sento, Mique Beltrán, Manel Gimeno, Micharmut y a 
Daniel Torres explorando y creando una nueva forma de ver los tebeos que es conocido como la Nueva Escuela Valenciana. 
De los tebeos de Daniel me encanta la narrativa épica y esos fondos que ya pocos artistas trabajan y que permiten al 
lector sumergirse de lleno en la historia.
 
Daniel, te iniciaste profesionalmente en un época donde el 
tebeo estaba en declive y quedaba mucho por hacer, o me-
jor dicho, por cambiar, ¿cómo fueron esos primeros años?
Coincide el comienzo de los años 80 con mi comienzo pro-
fesional. Si hacemos historia para los mas jóvenes, en el 75 
muere Franco, comienza la democracia, la transición y empie-
zan a recuperarse valores a nivel social, cultural…dentro de la 
cultura está el tebeo, y dentro del tebeo, el tebeo valenciano, 
la Escuela Valenciana histórica, etc.
También coinciden esas ganas de recuperar posición dentro 
de la cultura, de un medio de expresión, con el comienzo pro-
fesional de una generación a la que pertenezco. Acabamos de 
estudiar nuestras carreras y te planteas el qué vas ha hacer 
y como nos gusta mucho el tebeo nos lanzamos de cabeza a 
dibujar tebeos! En el año 80 termino Bellas Artes y ese mismo 
verano me voy a Barcelona y vendo mi primera historieta y, 
además, me piden una segunda. Ese fue el comienzo.
Y, ¿cual fue la gran diferencia con la anterior generación?
La gran diferencia de la anterior generación con los que 
comenzábamos en ese momento era un mayor valor de la 
cualidad profesional de los autores, no quito valor a la escuela 
histórica pero por las razones de un momento no pudieron 
reivindicar los derechos de autor, los originales, el trabajo 
considerado, …algo que nosotros, desde nuestra bisoñez, 
además, de una forma algo inconsciente, sí hicimos, porque, 
¿quienes éramos nosotros, que no teníamos nada publicado, 
pidiendo en voz alta derechos de autor, querer estar bien pa-
gados, etc, etc…?
Esta actitud nos diferenciaba bastante de lo que podía haber 
sido un simple corrimiento generacional. Nosotros queríamos 
reivindicar el trabajo como autor.
¿Llegáis a conocer a esos autores de la Escuela Valencia-
na? ¿cómo os conocéis la nueva generación?
No yo no conocí personalmente a la anterior generación. Fí-
jate, a nosotros, a Mique Beltrán, a Sento, a Micharmut, nos 
junta Miguel Calatayud, que por años está en un puente entre 
ambas generaciones. Es un puente a reivindicar porque es él 
quien nos insta a reivindicar la autoría y esos derechos de los 
que carece la anterior generación. Recuerdo perfectamente 
que fue él quien me presento a Micharmut y a Sento Llobell.
¿Teníais algún lugar de reunión?
No, nos juntábamos en casa de alguno y ahí empezaron a ges-
tarse algunos proyectos de autoedición como El Gat o Pelat, 
Els Tebeus del Cingle, en el cual no llegué a publicar porque 
se acabó justo en el número que me tocaba a mí, creo que es 
lo único que he dibujado y que nunca se ha publicado.
También nos reunimos para intentar autoeditar algo que 
nunca salió, El peligro amarillo, una revista mensual, pero 
nada, los dibujantes no podemos ser editores. De ahí ya nos 
reunimos todos en Barcelona, en Cairo, incluso Calatayud. Y 
sí, seguíamos viéndonos y comentando como estaba todo lo 
que rodeaba al tebeo.
Hace poco leí algo así como que si Hergé hubiera nacido 
en España Tintín no hubiera tenido la repercusión que ha 
tenido ¿Crees que en España se ha dado la importancia 
que los tebeos tienen en la cultura?
Volviendo a lo de antes, era eso en lo que estábamos en 
los años 80, en reivindicar el tebeo como hecho cultural, 
de hecho, si recuerdas, a instancias oficiales todo el mundo 
se apuntaba a reivindicar el tebeo, fueron años donde los 
responsables de imagen de ayuntamientos, diputación y em-
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presas privadas nos contrataban, fue un buen momento. Pero 
echamos en falta el apoyo de la prensa, por aquel entonces 
la prensa especializada era prácticamente inexistente, crítica 
casi no había y la prensa tradicional no era suficiente, mien-
tras que en territorio francófono es tradición.
Luego ocurre que la forma de acceso a los productos cambia, 
hasta el cine ha cambiado de 30 años hacia aquí. El concepto 
de cultura del tebeo no se supo ver qué iba ahora, aunque 
hubo intentos muy buenos como Trinca, pero no consiguió 
tener la difusión que merecía. Creo que las editoriales no su-
pieron adaptarse. La tradición de lecturas de tebeos se pierde 
un par de décadas y, aunque se retoma en los 80, quizá eso 
implicó perder a la nueva generación de lectores.
Prácticamente has desarrollado gran parte de tu carrera 
profesional en Norma Editorial, ¿qué circunstancias se dan 
para que ocurra esto?
Estar en el momento adecuado y en el lugar adecuado. Me 
he sentido muy a gusto con la editorial. Fíjate que estuve dos 
años en El Víbora (Cúpula) pero pasados esos dos años entro 
en 1982 en Cairo (Norma). En el 86 empiezo a ilustrar para USA 
y Europa a través de la agencia de Norma, vamos, un boom de 
más de diez años en que llueven los encargos y que alterno con 
el cómic. Sí, me hice amigo de Rafa Martínez y hasta ahora.
Una serie como Rocco Vargas, de tanta repercusión interna-
cional ¿qué tiene para mantenerse durante tanto tiempo?
Eso quisiera saber yo para repetir la formulita (risas). Es un 
círculo de circunstancia también. El éxito de Roco Vargas es 
ese estilo joven, desenfadado, vigoroso, reivindicativo de 
algo que se había perdido como era la aventura «per se», es 
lo que nos unía a la Nueva Escuela Valenciana, no sé como 
se llama (risas)…era esa reivindicación del género porque sí. 
Lo hacíamos porque nos gustaba mucho y porque se estaba 
recuperando en el cina y las novelas la ciencia ficción, el gé-
nero negro, los pulps, las películas del oeste o la comedia, 
esa comedia como la de Billy Wilder que tanto se puede ver 
en el trabajo de Mique Beltrán. Éramos jóvenes, lo estábamos 
viendo en la TV y pasábamos por el cine y decíamos ¡ qué 
manera de contar las cosas más maravillosa! Eso Queríamos 
hacer con el cómic, además, reivindicándolo. Entonces se nos 
preguntaba: ¿usted hace tebeos porque no puede hacer cine?, 
¡ No, hago tebeos porque me gusta hacer tebeos, porque creo 
que con ellos se pueden contar muchas cosas!
¿Qué tienen esos ambientes futuristas que tanto atraen a 
Daniel Torres y a sus lectores? Particularmente, disfruto 
mucho parándome en cada viñeta.
Esa es la pretensión, es lo que trato de difundir, que en las 
páginas cómo unidad narrativa y en los tebeos como unidad 
total de la obra, haya dos lecturas. Una, digamos rápida, de 
consumo si lo quieres decir así, lo cual no tienen nada de 
peyorativo, en la que tú lees una historia y dices si te ha gus-
tado, o no. Y una segunda lectura, la de degustación, donde te 
detienes en los detalles, saborearlos. Son lecturas que se pue-
den hacer a la vez o una después de otra, o antes. Y no está 
hecho de forma gratuita, es decir, yo hago esto porque me 
encanta ese estilo que llamo retrofuturo, me encanta mezclar 
influencias distintas y porque pongo en práctica una teoría 
que no es mía, es la teoría de la imagen, que significa que yo 
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capto tu atención ante una cosa nueva usando referentes que 
tú, inconscientemente reconoces. Tú has visto una lavadora 
de los años cincuenta en el cine o la televisión, así que si la 
transformo en una computadora, tu ojo la reconoce como algo 
amable, es un apoyo a la narración, no una agresión. Como 
buen demiurgo que soy creo un cocktail de referencias, que 
no es fácil prepararlo bien, agitarlo bien y degustarlo en el 
lugar adecuado. Cuando hago una gran viñeta de esas que 
te gustan a ti, un gran plano general, no solo está ese boca-
dillo donde uno le dice a otro ¡ corre que nos van a pegar un 
tiro!, yo lo rodeo de referencias que tú conoces porqué sino 
difícilmente vas a volver a comprar mi obra.
Pues ahí tienes el éxito de Roco…
Algo así, y es un trabajo muy laborioso porque no es fácil me-
ter todas esas referencias sin que parezca una cosa barroca. 
Y no lo hago para que se piense que sé mucho de algo como 
es la arquitectura sino que lo hago para enriquecer la lectura.
En una visita a tu estudio pude tener en las manos esos 
cuadernos de bocetos con los que preparas tus tebeos. Me 
quedé maravillado de la extensa documentación y de los 
recursos, de cómo un secador puede convertirse en una 
nave espacial, ¿cuánto tardas en documentarte?
Tardo bastante en la preproducción porque primero tienes 
que saber qué quieres contar, luego tienes que preparar la 
historia, una vez la tienes, como en la cocina, tienes que pre-
parar los ingredientes necesarios que son: documentación de 
hechos históricos, por ejemplo, documentación gráfica o los 
diálogos¿Sabes cómo se aprende mucho para los diálogos?, 
leyendo teatro. Yo leo mucho teatro. El dramaturgo no explica 
nunca que está pasando sino a través de lo que dicen sus per-
sonajes, es decir, son bocadillos, el teatro leído son bocadillos, 
no representado, cuando se representa es el actor el que hace 
lo que el director de escena con los pocos textos de explica-
ción que hay en una obra de teatro escrita pone en escena. 
Si coges un libro de una obra de teatro verás que apenas hay 
descripción. «en una habitación del castillo medieval entran 
dos personajes…», se acabó!, y lo que dicen esos personajes 
construye todo el ambiente de lo que son ellos y de lo que es 
lo que les rodea. Esto también es documentación. 
En cuanto a algo más específico, en cuanto a concepto de 
ideas, pues no es ningún secreto que La Saga de la Fundación 
de Asimov se basa en el auge y caída del Imperio Romano. 
Esto no es que sea fácil o difícil, no se trata de trabajar menos 
o poco sino de tomar como referentes hechos, por ejemplo, 
para crear una sociedad interplanetaria puedes usar como 
documentación escritos acerca de antiguas civilizaciones.
Todo forma parte de un proceso muy laborioso.
Creo que estás preparando una nueva entrega de Rocco, y 
que, además, se hará con color directo, ¿qué nos puedes 
contar de este proyecto?
Son ochenta páginas. Con originales, como viste, de un ta-
maño enorme, haciendo lápiz y entintado a la vez. No hay 
una fecha de entrega, lo hago poco a poco, cuando el trabajo 
principal me lo permite, sin prisa, con mucho cariño porque, 
de alguna manera, es un homenaje al personaje.
En breve vas ha publicar un libro de arquitectura, ¿es una 
espinita clavada la que tienes por haber dejado la carrera 
de arquitectura por la de Bellas Artes?
No, si te fijas, yo siempre utilizo la arquitectura en mi trabajo. 
De hecho, lo he dicho siempre, la arquitectura es como un 
personaje, es decir, los personajes de un tebeo están en un 
lugar y tienes que saber dónde se mueven. Tienes que saber 
tanto de esos personajes como de donde se mueven, y ese 
donde es arquitectura, y debe ser algo coherente, que no chi-
rríe, fíjate que volvemos a lo de siempre, la amabilidad con el 
lector. El gusto por la arquitectura lo he desarrollado en mis 
tebeos desde siempre.
Por circunstancias dejé la carrera de arquitectura pero ja-
más he abandonado su estudio a través de mi oficio lo que, 
después de muchos años, ha dado lugar a la realización de 
una obra, que me ha llevado seis años, y que previsiblemente 
se llamará La Casa, que es una historia narrada con cómic, 
ilustración y textos de lo que es la arquitectura en la hu-
manidad, es decir, donde ha vivido el hombre estos últimos 
3000 años. Se empieza en el neolítico y termina en el siglo 
XXI. Es un libro para recrearse y paladearlo, no para leerlo 
de una sentada.
Las aventuras de Tom pasaron de tebeo a la animación. 
También Mique Beltrán con su Marco Antonio o Paco Roca 
con Arrugas han visto sus tebeos en la gran pantalla, 
¿cómo ves el segmento de la animación para adultos?
Pues pasa que no hay una tradición histórica en España, 
entonces lo que se ha hecho se ha hecho con muchas difi-
cultades, si le añadimos que la animación es muy costosa de 
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producción aunque sea la más sencilla pues ahí tienes que 
hacer algo como Tom solo fue posible como coproducción 
de todas la televisiones de la UE, sino no se hubiera podido 
hacer. Es un mundo distinto al del tebeo.
¿Nunca se ha intentado con Roco?
No, ha habido intentonas pero en imagen real, en USA.
Que un autor español viva del tebeo es difícil a no ser 
que alterne con ilustración, publicidad u otros medios, 
¿qué le recomendarías a alguien que se quiera introducir 
en este mundo?
Le diría que intentara desarrollar su trabajo en todos los me-
dios gráficos donde se sienta cómodo. Cuando yo empecé y me 
propusieron hacer ilustración no me sorprendió ni me resultó 
oneroso como dibujante de tebeos. Yo empecé, sin haber aca-
bado la carrera de BBAA, llevando ilustraciones a Barcelona, 
a la editorial Juventud, pero pasó que vendí antes Asesinato a 
64 imágenes por segundo, sino hubiera vendido primero ilus-
tración. Quiero decir que lo empecé compaginando muy pronto, 
de forma que un trabajo no interfiriera en el otro, es una cosa 
natural. Eso les diría, que intentaran diversificar.
Hoy en día, con tal cantidad de tebeos, novelas gráficas, 
cómic o como lo queramos llamar, ¿cómo ves el futuro 
del medio porque veo que hay más obra que capacidad 
para consumirla?
Es lo que ocurre en este país, que se editan muchos títulos 
con tiradas muy cortas porque la venta es lo que es.
Parece que hay una necesidad de decir que estamos remon-
tando. Editores, autores, lectores…como si nos diéramos 
ánimos unos a otros.
¿Qué tebeos has leído recientemente?




José M  Varona ‹‹Ché>>
Autor de larga trayectoria y de carácter polivalente, José María Varona Ché (Córdoba, 1933) ha trabajado como dibujante 
en el mundo del tebeo y el humor gráfico en Jaimito, La Golondriz y Fiesta deportiva, y en periódicos como Levante, Jornada, 
Ya o Mini Diario. Colabora escribiendo artículos sobre cómic en Tebeosfera e Imagorama y sus obras se han podido ver 
en exposiciones de España, Alemania, Brasil, Francia o Venezuela. Es miembro de la Asociación de Autores de Cómic de 
España (AACE) en su junta de gobierno y de FECO-España, que reúne a los humoristas gráficos.
¿Cómo encontraste el mundo del tebeo cuándo empezaste 
a trabajar en él?
En su mejor momento; en una situación que no volverá. En 
aquel tiempo, en España, los aficionados podían disfrutar de 
las series que nos venían de fuera a traés de editoriales espa-
ñolas. Teníamos historietas de personajes como Flash Gordon, 
Merlín El Mago, Tarzán, Juan Centella, Jorge y Fernando y otros y 
las creadas en nuestro país como fueron las de El Guerrero del 
Antifaz, El Pequeño Luchador y Roberto Alcázar en particular; 
luego vinieron muchas más.
¿Qué crees que has aportado?
No gran cosa. Yo estaba llamado a ser un profesional de la 
historieta en mi doble vertiente de dibujante serio y dibujante 
de humor. Cuando era un chaval, entré a formar parte del 
Club de Chicos, en donde, junto a otro compañero, gané un 
concurso de dibujo que me hubiese permitido ilustrar algu-
nos guiones que la revista poseía de guionistas que también 
habían ganado sus concursos, pero aquello quedó en agua 
de borrajas porque Chicos desapareció. Aparte, también ha-
bía establecido contacto con un dibujante llamado José Luís 
Bermúdez Yagüe, que a través de la Editorial Berya, editaba 
los tebeos de un personaje suyo llamado El Niño Pirata, con 
el que llegué a un acuerdo para incorporar mis historietas en 
las contraportadas de sus tebeos. A finales de los cuarenta yo 
vivía en Zaragoza, y un poco después mi familia se trasladó a 
Valencia, lo que me llenó de gran ilusión ya que en esta ciu-
dad se encontraba la sede de una de las grandes editoriales 
de España, como era la Editorial Valenciana. Preparé unos 
dibujos de muestra y acudí a la calle Calixto III en donde muy 
amablemente me atendió Fernando -el responsable de estos 
menesteres-que me encargó unas historietas para Jaimito que 
realicé; unas fueron aceptadas y otras no; las aceptadas me 
las pagaban a 75 pesetas; había que ir y venir sin importar 
las veces. A mí me gustaba hacer tebeos -por eso acudí a la 
Editorial Valenciana-, pero aquello era muy duro para mí, un 
dibujante que se movía muy bien en el sector de la publicidad; 
en donde las cosas eran mucho más fáciles; iba por libre, pero 
recibía muchos encargos entre ellos de Publicidades como 
Lanza y Cid, que te pedían lo que necesitaban, se lo hacías, 
te pagaban y allí acababa todo. 
¿Cómo ves la industria del tebeo actualmente?
En España hay muchos y muy buenos dibujantes, lo que no 
hay son suficientes editoriales para asimilar todo lo que esos 
profesionales pueden producir. En el mundo de la cultura hay 
mucho interés por el tebeo y cada vez son más los periódicos 
y las páginas de Internet en donde se publican artículos sobre 
el tema, pero en el orden práctico, faltan el suficiente número 
de entusiastas dispuestos a comprar un tebeo. Se publican 
cosas pero con tiradas muy modestas. Aquí suena la flauta 
para algunos de cuando en cuando, especialmente si se ha 
trabajado primero para fuera de nuestro país. Sin duda esto 
no es ni Francia, Bélgica, Italia o Estados Unidos y menos 
aún Japón, con una industria del género que está a mucha 
distancia de todos los demás.
¿Cuál crees que es el futuro del medio?
Sigue habiendo mucho profesional sin trabajo, y como las 
editoriales no hacen, o no pueden hacer más de lo que ha-
cen, tendrán que ser éstos -los profesionales- los que le echen 
imaginación buscando formas para que el posible lector -al 
que hay que darle aquello que le interese o pueda interesar-
le- ponga más cariño por la historieta y también buscando 
sistemas que te lleven a publicar más, incluso por cuenta pro-
pia -autoedición- recurriendo, entre otros, al micro mecenazgo 
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(crowdfunding) y otras soluciones que con tanto entusiasmo 
está poniendo en práctica Jordi Bayarri., sin olvidar lo que 
se hace en Internet -online- y las aplicaciones móviles. He de 
señalar aparte, que hay pequeñas editoriales, con verdaderos 
entusiastas al frente, que hacen todo lo que pueden y un poco 
más para que se publiquen cosas interesantes; eso también 
ayuda y ayudará. Insisto en lo que está haciendo Bayarri, al 
que yo tendría como consejero de cabecera, es lo adecuado. 
Lo de consejero también le vendría bien a alguna que otra gran 
editorial; creo que le irían mejor las cosas.
¿Por qué dejaste el tebeo para hacer humor gráfico?
Para contestar he de volver a lo anterior. Yo he sido un tanto 
polifacético, y al tiempo que dibujaba, para unos y otros, yo 
estudiaba peritaje industrial, y a punto de graduarme, entré 
a trabajar en un colegio religioso para dar clases de Física, 
Química, Matemáticas y Dibujo, sin dejar por eso de colabo-
rar (en serio y en broma) en los periódicos Levante y Jornada, 
Fiesta Deportiva, El Cocodrilo Leopoldo y otros a donde llevé mi 
humor gráfico para olvidarme del tebeo. Llevado de mi espí-
ritu inquieto, también me metí en el mundo de los negocios, 
y pasado el tiempo y con la ayuda de otros socios, fundamos 
una fabriquita de muñecas que terminó convirtiéndose, unos 
veinte años después, en una gran fábrica con unos 50 obreros 
fijos y muchos otros más a los que se les llevaba el trabajo a 
casa; todo acompañado de la correspondiente actividad ex-
portadora, de la que yo era el responsable, lo que me permitió 
visitar una gran cantidad de países, pero sin dejar, por eso, 
mis dibujos y mis crónicas que se publicaron, en especial en 
una revista profesional llamada Juguetes y Juegos de España. 
Tuve problemas con mis socios a los que terminé comprando la 
fábrica; después; vino la crisis de los 70 y terminé cerrándola 
con los problemas que una situación así acarrea; que fui solu-
cionando, como pude, hasta mi jubilación lo que me permitió 
volver con mayor fuerza a mis actividades artísticas y perio-
dísticas -especialmente en El Mundo-, con especial atención 
al humorismo gráfico. Entré a formar parte de la AACE (Aso-
ciación de Autores de Cómic de España) en donde continúo al 
frente de una de las vocalías. También ingresé en FECO, una 
asociación internacional de humoristas, de la que soy uno de 
los vicepresidentes -sección española-. En los últimos tiempos, 
hice tiras políticas diarias en Mini Diario Valencia y también en 
el periódico nacional Ya; esta actividad la desarrollé durante 
años. Con FECO participé en congresos, asambleas, exposi-
ciones, concursos y encuentros con profesionales del humor 
gráfico de todo el mundo, especialmente en los distintos Salo-
nes de Humor de Saint Just Le Martel en Francia, En esta tarea 
me ayudó saber francés, tener un aceptable inglés y amplios 
conocimientos de italiano y portugués. 
Estos eventos, repito, me sirvieron para relacionarme con 
grandes profesionales. Las Jornadas de Humor Inteligente que 
organizaba la Academia de Humor de la que fui miembro, y 
las Muestras Internacionales que anualmente ponía en escena 
la Universidad de Alcalá de Henares, de la que soy profesor 
honorario de dibujo; me ayudaron mucho para conocer y para 
que me conocieran. No quiero olvidar tampoco las Muestras 
de Humor Social de Alicante. Gracias a todo ello pude tratar 
y relacionarme con grandes figuras del humorismo mundial, 
tales como: Mingote, Quino, Mordillo, Fontanarrossa, Forges, 
Ziraldo, Cabu, Wolinski, Rousso, Loup, Pohle, Endyk, Sol, Ares, 
Tomy, Ze Oliveira, Penwill y muchos otros y también con to-
dos los humoristas gráficos españoles conocidos que no cito 
porque son muchos y buenos. Y con esa marcha sigo hasta 
cuando Dios quiera. Mi última colaboración como dibujantes 
de tebeos fue para la revista BOOM!
¿Qué diferencia ves entre el tebeo y el humor gráfico?
Las hay: el tebeo sirve para contar historias, como se hace en 
el cine, pero con viñetas, y el humor gráfico sirve para poner 
en escena un hecho aislado, particular.
¿Cuántos dibujantes de tebeo conoces que hayan trabajado 
en humor gráfico?
Consagrados y que yo me acuerde, José Lanzón y Juan Carbó.
¿Cuál es el mejor momento que ha vivido el Tebeo Valenciano?
 Se vivió en los años 50 y 60 con la Editorial Valenciana de 
Jaimito y Pumby, de los Soriano Izquierdo, Serafín, Karpa, José 
Sanchis, Liceras, Nin, Rojas de la Cámara, Lanzón, Carbó, Cer-
dán y muchos otros y también con la entrada en escena en 
Valencia de la Editorial Maga de Manuel Gago, José y Leopol-
do Ortiz, Luis Bermejo y en especial de Miguel Quesada, una 
especie de alma mater de la editorial, autor de los cuadernos 
de El Pequeño Pantera Negra. Otro dibujante que recuerdo con 
mucho respeto fue Ambrós y su Capitán Trueno. Mención apar-
te merecen los dibujantes pioneros José Grau, Eduardo Vañó, 
Manuel y Luis Gago, también los guionistas Federico Amorós, 
Pedro Quesada, Vicente Tortajada y Pablo Gago.
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MaX VENto
Conocido por su obra Actor Aspirante donde su protagonista intenta triunfar en el mundo de las bambalinas, Max es uno 
de los autores mejor preparados, y así lo demuestra el hecho de que se ha pasado la mayoría de su vida adulta impar-
tiendo clases de su mayor pasión…el cómic.
Eres licenciado en Bellas Artes, acabas en EEUU dando cla-
ses, luego hablaremos de ello, y finalmente haces cómic, 
¿de dónde crees que viene esa inquietud creativa?
Al igual que con el resto de inquietudes, en gran medida, 
se nace con la inquietud creativa. Buena prueba de ello es 
que, tradicionalmente, en el colegio se trata de disuadir todo 
empeño creativo y, aún así, muchos de nosotros sentimos ese 
impulso a pesar de las pocas recompensas. El propio hecho de 
hacerlo es satisfactorio. En cuanto a lo de EEUU, fue un poco 
por casualidad. Fui de visita y encontré un trabajo... Si creyese 
en lo de la alíneación de planetas pensaría que se alínearon.
Y al final, has decidido quedarte en el mundo del cómic, 
¿después de tocar tantos palos, es el que te das más se-
guridad, más confianza en ti mismo, el que te hace sentir 
bien contigo mismo? ¿Tienes historias que contar y esta 
es la mejor manera?
En realidad siempre quise hacer cómic, porque amo el medio. 
Creo que es de las disciplinas artísticas más completas. Uno 
ha de escribir historias, inventar situaciones, desarrollar per-
sonajes y, después, ponerlo todo en imágenes… En mi caso no 
fue una elección calculada o premeditada. A veces en la vida 
las cosas encajan de forma orgánica y esta fue una de esas 
veces. Aunque tenga que hacer ilustraciones y dar clases para 
ganarme la vida, siempre teniendo en cuenta que, hiciese lo 
que hiciese, me debía dejar tiempo para dibujar.
 
Si no me equivoco formas parte de la AACE, has participa-
do en las revistas BOOM que se editaron, y por supuesto 
has conocido la tradición que hubo con la Escuela Valen-
ciana, ya que te reunías con parte de esa Escuela, ¿te ha 
influido en la manera de hacer cómic el hecho de haber 
conocido a esta generación después de su época de éxito 
y te hayan contado sus experiencias?
Empecé a ir a las tertulias de la AACE en Valencia hace unos 
diez años y, efectivamente, participé en el número de BOOM 
dedicado al terror con una historia en la cual me llevaba 
la temática a mi terreno. El conocer a esta generación no 
me influyó mucho a nivel artístico pero sí a otros niveles, 
porque, hasta entonces, aunque me encantaban los cómics 
y estaba muy al corriente de lo que se hacía, estaba com-
pletamente desconectado del «mundo del cómic». Y así, de 
pronto, comencé a compartir tertulia con esta gente que 
había leído durante años. Me ayudó a centrarme y a moti-
varme sobretodo.
Ya que estamos, ¿qué tipo de lecturas te han influenciado?
Mis influencias son muy heterogéneas. Me gustan mucho los 
clásicos europeos como Tintín y Astérix. De autores españoles, 
especialmente Max, Daniel Torres o Prado. De europeos, Du-
puy y Berberián, Chaland, Giardino, Manara, entre otros. De 
autores americanos me gustan mucho Daniel Clowes, Jaime 
Hernández, Joe Matt, Chris Ware, Johnny Ryan, Charles Burns, 
David Mazzuzzelli... Y aunque no sigo el manga demasiado, 
Akira se encuentra entre mis obras predilectas. Esto pensa-
do un poco así, a bote pronto. Pero si vieras mi estantería 
comprobarías que hay de todo: Europeo, súper-héroes, indy, 
underground etc...
Siguiendo con el tema de la Escuelas, has participado en el 
álbum coral Valentia, donde autores valencianos, tanto no-
veles como profesionales, hacen historias sobre la ciudad 
¿Podemos hablar, con la calidad actual en el panorama de 
cómic o fanzines valencianos, de un conjunto de autores 
que podáis cobijaros bajo ese nombre de escuela? O pien-
sas que estáis demasiado desconectados, o sois de estilos 
y objetivos muy distintos.
El Valentia es prácticamente un catálogo de estilos. El nexo en 
común era la ciudad de Valencia y el hecho de que todos los 




Esta pregunta te la habrán hecho muchas veces, ¿hay algo 
de autobiográfico en tu personaje Pablo Diaz -Strasser?
Sí, de hecho dedico el prólogo del integral a responder a esa 
pregunta y la respuesta final es mucho más ambigua de lo 
que a la gente le gusta leer. La cuestión es que ninguna de 
las vivencias de mi personaje es mía estrictamente. A Pablo 
Díaz-Strasser lo concebí como un personaje arquetípico que 
fui cargando de humanidad a medida que la historia avanza. 
Y muchos rasgos de esa humanidad son míos.
El personaje de tu obra sufre, sufre mucho, sufre por tra-
bajo, por amistad, por amor, ¿buscas la complicidad con 
el lector?
Es algo curioso de la ficción: mientras en la vida real solemos 
tener fobia a los conflictos y filia hacia los ganadores, en la 
ficción nos sucede al revés: nos atraen los conflictos y nos 
atraen los perdedores. Una historia sobre alguien a quien le 
va todo estupendamente no tiene ningún interés. Imagina una 
película ciencia ficción en la que una misión exploratoria a 
otra galaxia sale tal y como estaba planeada. Sería la película 
más aburrida del planeta. Para que tenga interés, debe haber 
problemas: que se queden perdidos en el espacio, que haya un 
alien que se los meriende.... algún tipo de conflicto sea contra 
la naturaleza, contra un antagonista, contra las circunstancias 
o contra las propias limitaciones del protagonista.
¿Cómo se crea un personaje y su personalidad?
No hay una fórmula mágica pero sí formas de no hacerlo. 
Si quieres que tu personaje sea interesante no tienes que 
limitarte a crear un estereotipo: el héroe, la tía buena, el genio 
del mal, el empollón... Tienes que pensar en él como si fuera 
una persona de verdad, que reacciona de forma humana ante 
las situaciones a las que le sometes. Sus motivaciones deben 
estar claras, tienes que saber su forma de pensar y qué le ha 
llevado a ser como es... uno tiene que «sentirlo vivo». La mejor 
receta creo que es leer buena literatura y observar cómo se 
comporta la gente en el mundo real. 
 
Una pregunta comprometida, ¿crees que desde las altas 
instituciones se apoya todo lo que se debería la cultura o 
son las pequeñas iniciativas como Jornadas, Exposiciones, 
presentaciones, etc, quienes mantienen viva la llama?
Creo que se podría hacer mucho más de lo que se hace. No 
haría falta siquiera gastarse demasiado dinero. El Estado no 
tiene por qué ser una editorial que financie tebeos que nadie 
quiere leer. Pero el Estado tiene recursos de promoción de la 
cultura que creo que no se utilizan apenas: las radios y tele-
visiones públicas deberían estar mucho más volcadas. No se 
trata de gastarse más sino de hacerlo mejor.
¿Cuál es el futuro de Max Vento?, ¿te quedarás en Valen-
cia? ¿intentarás dar clase aquí?
Ya estoy dando clase en Valencia, aunque unas pocas horas. Y 
estoy haciendo un montón de ilustración para marketing y pu-
blicidad. Y sí, creo que me quedaré aquí, aunque con los años 





Autor de trazo grueso y políticamente incorrecto, Paco Zarco (Valencia, 1969), estudió Bellas Artes y comenzó su carrera 
en fanzines, trabajando en revistas como Krazy Cómics. Creador gráfico de Peritonitis y Klattö, realizó algunos episodios 
de la saga Fallerela, casi olvidados por el autor. Colabora en el álbum colectivo Valentia y ha realizado diversas historias 
para la revista Cthulhu. Actualmente dirige la escuela de cómic e ilustración TopHat.
¿Cómo encontraste el mundo del tebeo cuando empezaste 
a trabajar en él?
Supongo que no soy una excepción. Desde pequeño te gusta 
dibujar y leer cómics. Es fácil imaginar cómo acaba la ecuación.
¿Qué crees que has aportado?
Evidentemente nada en absoluto... aún.
¿Cómo ves la industria del tebeo actualmente?
En Europa sigue produciéndose mucho y de calidad. En Espa-
ña también hay mercado. La diferencia radica en lo que cobra 
el profesional. La diferencia es abismal... a favor de más allá 
de nuestras fronteras, claro está.
¿Cuál crees que es el futuro del medio?
El mundo del cómic siempre ha estado ahí. Y va a continuar, 
no hay duda.
Has trabajado en ilustración, cómic, videojuegos, ¿cuál es 
tu campo preferido?
Lo más completo y divertido es, sin duda, el mundo del Có-
mic. Pero también es el terreno más difícil y peor pagado. El 
ámbito de la Ilustración es mucho más directo y gratificante.
¿Cuál fue el germen de Peritonitis?
¡Ah!, mi gran amigo Peritonitis. Nació como necesidad de 
liberar en un momento puntual cierta dosis de rabia contenida 
recreando un estereotipo de «Héroe», caricaturizándolo y 
exagerándolo con generosas dosis mal contenidas de mala leche. 
¿Qué nos puedes contar del universo Fallerela, Españísima, 
Ferminúa y Zombiche?
Realmente poco. Una experiencia puntual con la que te topas 
cuando está empezando a abrirte camino y que no se te des-
pega ni con agua caliente. Un proyecto que pudo haber sido 
transgresor e importante y que se quedó en una parodia de 
sí misma. Una anécdota sin más.
¿Cómo se te ocurrió abrir la escuela de cómic TopHat?
En Valencia no ha habido nunca nada similar a las escuelas 
que hay en Madrid y Barcelona. Y los intentos de crear algo 
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similar han fracasado. Tras dar clases durante cinco años 
en una escuela privada y ver lo que ocurre con clases masi-
ficadas, decidí crear un entorno con aforo reducido (máximo 
6-7 personas) y con un trato específico y personalizado para 
las necesidades de cada alumno. Y así nació TopHat... Y 
así sigue.
Por TopHat han pasado muchos estudiantes que han publi-
cado, ¿hay cantera de dibujantes en Valencia?
Indudablemente. Materia Prima hay. El problema es lo ingrato 
que supone el mundillo del cómic y el talento acaba derivándose 
hacia opciones más rentables económicamente y con tiempos 
de ejecución más breves. Como dijo mi admirado Groucho Marx. 
«Puedes ser lo que desees, sólo existe un obstáculo: tú mismo».
Has trabajado para Estados Unidos, ¿cómo fue la experiencia?
Impersonal. No controlas nada del proceso de elaboración del 
trabajo. Y eso para un europeo resulta extraño.
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Zesar 
Uno de los autores valencianos que llegó a trabajar para la Warren norteamericana, conocida por sus historias de terror 
es César Álvarez Cañete (Valencia, 1938), conocido como Zesar. Comenzó en Bruguera en los años 60 en publicaciones 
románticas, y para Fleetway publicó en Inglaterra a través de la agencia de Josep Toutain, comenzando su colaboración 
con Selecciónes Ilustradas. Para Estados Unidos le llega la oportunidad de trabajar con Warren en títulos como Vampi-
rella de la que realiza diversos episodios tras la etapa de Pepe González, así como en la editorial Skywald donde dibuja 
Nosferatu para la revista Psycho, y en otras como Nightmare y Scream. Ya retirado tras ejercer como docente en el CEU 
San Pablo, imparte clases particulares para no apartarse del mundo del cómic.
¿Cómo encontraste el mundo del tebeo cuando empezaste 
a trabajar en él?
El mundo del cómic se encontraba en todo su apogeo, tanto 
en España como fuera. Y sería en 1961. Editorial Bruguera. 
Mis muestras dejaban mucho que desear y la empresa me 
cedió compartir el estudio que tenía en la Avda. de la Re-
pública Argentina. Allí me preparé hasta que estuve listo 
para el primer Cómic. Sería en la revista Sissi. A partir de 
ese día fueron más páginas y páginas, pasando por otras 
editoriales de España, Francia, Suecia, Reino Unido, Italia 
y EE.UU.
¿Qué crees que has aportado?
Lo que he aportado tienen que decirlo los aficionados y el 
tiempo. Sí puedo decir que a lo largo de los años dedicados 
al Cómic, he tocado diferentes temas. Romántico, aventuras, 
ciencia ficción, cuentos de siempre e incluso publicidad y tam-
bién erótico. En lo que se refiere a mi calidad en el trabajo, 
diré, que desde mis comienzos, han habido cantidad de genios 
del cómic mucho mejor que yo, faltaría más. Pero también he 
de decir, que peores muchísimos.
¿Cómo ves la industria del tebeo actualmente?
La industria creo que no se encuentra en el mejor de los mo-
mentos. El concepto del cómic tradicional ha variado, siendo 
menos las tiradas programadas como antes se hacía. Bien es 
cierto que la calidad persiste y el público aficionado continúa 
con la admiración de los trabajos. Podría decirse que más 
selectivo, a mi entender. En cuanto a la industria, no estoy 
en ese mundo. De todos modos me atrevería a decir que de 
forma paralela a la crisis que estamos viviendo.
¿Cuál crees que es el futuro del medio?
El futuro... No podría decir nada. Me he columpiado mucho 
en el tiempo y en la forma de hacer ese tipo de trabajo de la 
manera tradicional, a base de papel y tinta.
Hoy los sistemas han cambiado tanto con las nuevas tec-
nologías, que se me escapa pensar cómo será mañana. Es 
probable que veamos maravillas en las nuevas ediciones de 
cómics, pero me atrevería a decir que el trazado a mano al-
zada y el boceto de siempre, pasará a la historia. Contaré un 
caso. En cierta ocasión, uno de mis alumnos presumía de su 
destreza utilizando imágenes en el ordenador para sus tra-
bajos. Yo asentí añadiendo que me parecía bien. Pero como 
podría realizar esas páginas si se fuera la luz...?
Sabemos bien que la palabra «luz» es simbólica. Lo ideal sería 
utilizar lápiz y papel, conocer el dibujo de base y lo demás, 
por supuesto, faltaría más que no estuviera yo con las nuevas 
tecnologías
¿Qué supuso para ti trabajar con Selecciónes Ilustradas?
Fue algo así como entrar de repente en un mundo desconocido 
para mí. Ya había tenido la experiencia del estudio de Bruguera 
en la Avda. República Argentina con un montón de dibujantes, 
donde comencé a prepararme. Y de allí salieron los primeros 
trabajos para el Reino Unido. Le siguió Ferma Editorial, tam-
bién Francia con Le Parisien y más tarde Selecciónes Ilustradas. 
Allí se movía gran cantidad de artistas. Grandes dibujantes y 
gente joven y guapa para las fotonovelas de la época. De nuevo 
el reino Unido, pero a gran escala. Romántico primero para 
las revistas Romeo, Valentine o Mirabelle. Suecia también con 
una serie de chicas desnudas a lápiz carbón, y más tarde una 
serie de chistes eróticos. Estados Unidos sería el paso siguiente 







¿En qué se diferencia una librería normal de una tienda de cómics? ¿Dónde se local-
izaban estos espacios especializados en la Comunitat Valenciana? ¿Sobreviven? ¿Les 
ha pasado factura la crisis y la nueva era de las comunicaciones o todo lo contrario? 
Tracemos el plano de las tiendas especializadas en cómics más representativas de 
nuestro territorio y veamos cómo ha sido su evolución en los últimos años.
Las librerías siempre han sido consideradas como espacios de culto, zonas deseadas 
donde entrar, pasear, curiosear sobre las novedades y comprar aquellas historias o 
ejemplares que te iban a embarcar en un mundo nuevo. De la misma manera, las 
tiendas especializadas en ventas de cómics, son un paso más en ese escalafón de los 
considerado «templos» de la lectura. Sus clientes son asiduos compradores, al día 
de todas las novedades, devotos de las últimas entregas de sus héroes favoritos o 
de sus dibujantes más adorados. Para ellos, entrar en estos locales supone acceder 
a un mundo especializado que no pueden encontrar en librerías comunes. Y no sólo 
hablamos de cómics, tebeos, fanzines o publicaciones varias. Desde hace años estas 
tiendas se ha especializado también en otro tipo de productos como pueden ser 
el merchandising, los juegos de mesa, los posters o las figuras y objetos basados 
generalmente en personajes de estas historias. En definitiva, un universo paralelo 
donde los personajes toman las paredes, estanterías y escaparates para invitarnos a 
adentrarnos en un mundo de fantasía que sobrepasa las hojas de un cómic o tebeo. 
No es de extrañar que los clientes de estas tiendas puedan pasarse horas, mañanas 
y tardes consultando, mirando o descubriendo todas estas opciones.
LOS ORÍGENES
En la Comunidad Valenciana los lectores de tebeos hemos tenido la gran suerte de con-
tar con buenas tiendas especializadas. A principios de los ochenta los cómics pasaron 
de los kioscos a algunas librerías especializadas que, con los años, se han convertido 
en verdaderas catedrales. Sin embargo, el nacimiento de este tipo de locales en otros 
países fue bastante anterior. Dos de las primeras librerías especializadas del mundo 
surgen dentro de Europa, en los años setenta: la holandesa Lambiek, fundada por 
Kees Kousemaker en 1968 y la londinense Dark They Were and Golden Eyed en 1969. 
Lambiek es la más famosa y mítica tienda de cómics en Amsterdam, no sólo por 
su amplio catálogo y ser la veterana e impulsora de muchas otras, también por su 
excelente página web que incluye una Comiclopedia donde se pueden consultar la 
mayor parte de creadores de cómic mundiales con reseñas personalizadas e historia 
de su trayectoria.
Las tiendas especializadas 
de la CV
MARÍA LAPIEDRA BENAVENT
Antigua sede de la tienda 1984 
en Valencia que a partir de ese 
año pasó a llamarse Futurama.
Presentación de El invierno del 
dibujante en el actual Futurama 
con Ismael Quintanilla, Álvaro 
Pons, Paco Roca y Modesto 
Granados.
314
Por su parte, la tienda londinense Dark They Were and Golden Eyed nació en el bar-
rio del Soho londinense en los años 70 y fue durante años la más grande de Europa. 
Llamada así en homenaje al cuento de ciencia ficción de Ray Bradbury, este local 
estuvo especializado en ciencia ficción y ocultismo, con un protagonismo relevante 
en la importación de cómics underground americanos.
En Valencia fueron posiblemente las tiendas Metropol y Telio donde los aficionados 
a los tebeos de los años 70 encontraron los primeros fanzines y cómics underground 
de importación. Aunque en esos años todavía no existían librerías especializadas en 
este tipo de productos, estos dos establecimientos destinaron una zona dedicada a 
la historieta y comenzaron a traer ejemplares procedentes del extranjero. Un punto 
de inflexión frente a todo lo conocido hasta ese momento donde, además de poder 
localizar cualquier ejemplar, los clientes encontraban un asesoramiento y tratamiento 
especializado por parte de sus dueños. Además, comenzaron a aflorar los encuentros 
entre lectores, presentaciones de las obras por parte de sus autores, eventos y activi-
dades sobre el mundo del cómic, inexistentes hasta ese momento en nuestra ciudad.
SUS CATEDRALES DEL CÓMIC
La tienda decana, y una de las más antiguas de nuestra península, es sin duda Fu-
turama, abierta en 1981 en la plaza de las Escuelas Pías. Esta librería nació de la afición 
al cómic de Manolo Molero, quién a sus 25 años, decidió hacer del comercio del tebeo 
su modo de vida. Desde entonces, y aunque ha cambiado tanto de nombre como de 
ubicación, nació con el nombre de 1984 en homenaje a la novela de George Orwell y 
situado en el barrio chino para pasar a su ubicación actual en la calle Guillem de Castro 
y con el nombre de Futurama, un genérico de Verne referido a las ciudades del futuro y 
extraído de un álbum del autor valenciano de los 80 Micharmut, está considerada como 
la Catedral del Cómic en Valencia y recientemente ha celebrado sus 35 años de vida.
Manolo, acompañado por el ‘Capi’, están a cargo de un local que es mucho más que 
una librería de cómics: es un referente cultural para todos los autores y aficionados que 
encuentran entre estas paredes un refugio para presentar, hablar, colaborar o discurrir 
acerca de la literatura gráfica. Poco tiempo después, en 1983 abrieron un segundo local 
en la calle Caballeros, que fue el primero en llamarse Futurama, en este caso dedicado 
a las novedades. En 1995 abrió un tercer local en el centro comercial Nuevo Centro 
de Valencia, dedicado casi exclusivamente al merchandising, aunque estos últimos 
tuvieron que cerrar sus puertas años más tarde. Actualmente, cuenta con su clásico 
establecimiento en la calle Guillen de Castro y está considerada por muchos como la 
mejor tienda de cómics de España. Por allí han pasado autores de la talla de Carlos 
Pacheco, Salvador Larroca, Max, Daniel Torres, Alfonso Azpiri, Miguel Gallardo, editores 
como Josep Toutain, Josep Mª Berenguer, Joan Navarro e incluso directores de cine 
de la talla de Guillermo del Toro, Kevin Smith o Bill Plympton. Y aunque sea imposible 
contarlos, ha influido en cientos de personas y amantes de los cómics que, muchos de 
ellos, son actualmente reconocidos ilustradores o dibujantes como Paco Roca, Sento 
Llobell, Paula Bonet, etc. que dedicaban horas y horas en estos establecimientos y 
donde ya eran clientes fijos y de la familia.
Otra de las tiendas veteranas especializadas en cómics en la ciudad de Valencia es 
Imágenes, con Vicente Cuenca al frente. Esta marca ha llegado a tener hasta cuatro 
locales en la ciudad, de los cuáles actualmente quedan tres. Su local en la calle Ru-
zafa está destinado al merchandising, mientras que los dos establecimientos de la 
calle Pelayo (18 y 22) están especializados en cómic y manga respectivamente. En 
total, cerca de 800 metros cuadrados dedicados al mundo del cómic donde pocas 
veces no encuentras aquellas cosas que deseas.
Celebración del 70 aniversario 
de Batman en la librería 
Imágenes Cómics de Valencia 
donde además de Vicente 
Cuenca y Batman, pudimos ver 
originales de Bob Kane, creador 
del personaje.
Presentación del álbum Xtreme 
X-Men en formato Marvel Deluxe 
editado por Panini de Salvador 
Larroca, premio Eisner 2009, con 
MacDiego y Paco Roca.
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Con el paso de los años, han ido creciendo muchas otras librerías especializadas que 
se sumaron y permanecen todavía en activo, como es Gotham Cómics, en el barrio 
de Ruzafa. Una tienda especializada en comic USA, aunque puedes encontrar todo 
tipo de tebeos y merchandising. Antonio Matamoros abrió la tienda en un principio 
en un bajo de la calle Sevilla, a pocos metros de su enclave actual, la calle Ruzafa, 
donde incluso probó suerte en el terreno editorial fundando Cómics Groc, publicando 
Lowlife de Ed Brubaker y Ironwood de Bill Willingham.
Otros que continúan su andadura en el mundo del cómic, los juegos de mesa, las 
cartas, el rol, etc. son La Horda, en la calle Jesús. También en la calle Dr. García 
Donato podemos encontrar DCómics, que desde 2005 está especializada en tebeos 
de todo tipo, además de juegos de mesa, Warhammers, rol, etc.
LOS QUE NO HAN LLEGADO
Pero no todas las aventuras empresariales relacionadas con el mundo editorial del 
cómic han llegado hasta nuestros días. La crisis, la aparición del formato digital o 
la venta por internet son duros obstáculos que han hecho perecer a más de una.
En el apartado de las rarezas geográficas cabe destacar la existencia a principios 
de los años 80 de Merlin Cómics, regentada por Josep Pérez Casado y situada en la 
misma Plaza de la Virgen, frente a la Puerta de los Apóstoles.
Una de las iniciativas más antiguas y que no podemos enmarcar como librería al uso 
fue puesta en marcha por MacDiego y Julio Telio en 1997. Se trataba de La Guillotina, 
una extraña sala de exposiciones donde aparte de tebeos, libros de ilustración, cine, 
fotografía, diseño o publicidad, se podía comprar obra original, algo impensable en 
la época.
Otra similar fue el caso de Krypton, que abrió sus puertas en 1991 y tuvo como socios 
a Carlos Higón y Vicente Segura. Allí se realizaron presentaciones de cómics como la 
de Kuasar-P de José Sanchís, dada la amistad que mantenían con el autor de Pumby, 
o Dominic de David Belmonte.
En el barrio de La Amistad se hallaba Boxx Press, una tienda en la que varios socios 
invirtieron sus ahorros y a su cargo se encontraba Carlos Pagola, fundando también 
la editorial del mismo nombre en la que publicaron tebeos como Peritonitis de Paco 
Zarco y Ogro de Tö, ambos con guión de Pagola. En Boxx Press podías obtener cómics 
de importación e incluso originales de autores americanos. Un pequeño local de 
la calle Papa Alejandro VI albergaba Valencia Cómics, una tienda de paso efímero 
donde se podían encontrar cómics americanos de segunda mano, junto a las nove-
dades recientes. O en Cómics El Guerrero, al principio de la Gran Vía Ramón y Cajal, 
se dedicaban al mercado de segunda mano y a la venta de páginas originales de la 
Editorial Valenciana, en su mayoría realizadas por Manuel Gago. Posteriormente se 
trasladó a la calle Alzira, para cerrar poco tiempo después
Otra tienda que cerró sus puertas fue Infinity Comics, en la calle Reina Dña. Germana, 
donde se realizaron exposiciones y venta de originales de autores como Paco Roca. 
Lamentablemente, la crisis económica se cobró una nueva víctima. Especializada en 
juegos de rol y estrategia, Camelot también finalizó su andadura comercial en 2013, 
llegando a contar con tres locales en funcionamiento.
A pesar de todas estas despedidas, en Valencia siguen abriendo tiendas especial-
izadas que, con mucha ilusión y esfuerzo, tienen un amplio catálogo y material, así 
como una incesante agenda de presentaciones como son Generación X, Bartleby, 
Metropolitan o Manhattan.
También la provincia de Valencia cuenta con numerosas tiendas que no se localizan 
en la capital, como puedan ser... 
Inauguración de la exposición 
del sevillano Pablo Velarde 
en La Guillotina en 1999.
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ALICANTE, CASTELLÓN Y EL RESTO DEL TERRITORIO EN LA COMUNIDAD 
VALENCIANA
En Alicante, como segunda capital de la Comunitat, existe desde finales de los años 
80 y todavía al pie del cañón la librería Ateneo, abierta en 1988. También en la misma 
ciudad podemos comprar en Comix City. En el resto de la provincia ha habido y aún 
hay muchas otras tiendas especializadas, como son Spiderland y Monografics en 
Elche; Celaeno e Inferno, ya cerrada, en Benidorm; Excalibur en Elda; Darsis Dessigs 
en Ibi; Teorema en San Juan o Rodas en Torrevieja.
En Castellón la tienda más conocida actualmente es Siragga Comics. Un clásico de 
los tebeos de siempre era Barrachina, en la calle Antonio Maura, cerró debido a la 
repentina muerte de su dueño. Norma Comics, La Orden del Dragón o Pictograma 
son otras opciones todavía en marcha, mientras que El Castell, Kurogami y Japan 
Comics ya cerraron sus puertas.
CONCLUSIÓN
Está claro que no vivimos el mejor momento para la literatura en papel, ya sea es-
crita o dibujada. Sin embargo, es de alabar la trayectoria de todas estas tiendas que 
siguen al pie del cañón y que son centros neurálgicos de la cultura impresa de nuestro 
territorio. Espacios, como ya hemos dicho antes, de auténtico culto para sus clientes. 
Aquí hemos hecho una breve descripción de algunos de ellos, pero sabemos que no 
están todos. Os invitamos a cuidar con mimo cada uno de estos establecimientos para 
mantenerlos en vida y que sigan pudiendo nutrir a todos de tan buenas historias.
Los centros comerciales, las grandes superficies o internet, son opciones que desde 
hace poco tiempo han incluido espacios dedicados a los cómics y tebeos, aunque en 
muchos casos se echa de menos el trato y sabiduría en el asesoramiento del librero 
especializado. Cuidar de ellos puede ser un buen trabajo. Y dicho esto, no queremos 
olvidar a las verdaderas tiendas especializadas de El Rastro, que tantas mañanas 
de domingo han vendido ejemplares antiguos, principalmente los Hermanos Bueno 





A pesar de la prolífica aportación de autores al mundo del tebeo y de haber sido 
cuna de grandes editoriales que formaron una industria, la Comunidad Valenciana 
se ha distanciado del resto del país en organizar eventos que de manera continuada 
hayan podido afianzar un público que respaldara dicha afición. Aunque fuimos pio-
neros en crear un Salón del Cómic (no los primeros, ya que en Gijón se celebra otro 
evento desde 1972), éste salón estaba enfocado de una manera profesional, sin el 
componente lúdico que hoy tenemos por modelo. En 1976 nace el I Salón Nacional 
del Cómic y la Ilustración en Feria Valencia (Paterna), dentro de las actividades de 
DIDASTEC - DIPA, Ferias de Papelería, donde en una gran sala participaron autores 
valencianos presentando muestras para editoriales como la italiana Editrice Universo, 
creando catálogos con los autores participantes y su dirección de contacto. Entre los 
autores presentes en este I Salón del Cómic se hallaba José Lanzón, Alberto Marcet, 
José Sanchis, Enrique Cerdán, Miguel Quesada, los hermanos Eduardo y Vicente 
Vañó, César Álvarez o Francisco Mascarós. Organizado por el Club DHIN Valencia en 
1975 y presidido por Lanzón, contó en su junta directiva con Pedro Martínez como 
vicepresidente; Vicente Ramos, secretario; Alfredo de Elias, tesorero; y Rafael Boluda, 
vocal. Este salón contó con cinco ediciones, finalizando por falta de apoyo económico 
institucional en 1980. Al año siguiente, en Barcelona recoge el testigo el Club DHIN 
creando el I Salón Internacional del Cómic que se mantiene hasta nuestros días.
En 1992 salta a la palestra el nombre de Valencia como Capital Europea del Cómic 
con la intención de crear un Salón Internacional del Cómic en noviembre de ese año, 
que jamás se llegó a realizar, excepto una exposición dedicada a Daniel Torres en el 
Ateneo Mercantil, con originales del autor y figuras de cartón piedra, creadas por el 
fallero Manolo Martín, con sus personajes más populares, además de una muestra 
de Cine y Cómic en la Filmoteca y exposiciones itinerantes.
La Universidad Politécnica de Valencia a través de la Escuela de Bellas Artes organizó 
varias jornadas de 1996 a 1998, conocidas como la Semana del Cómic en Bellas Artes. 
Participaron autores como Gilbert Shelton, Rafa Fonteriz, Paco Roca y otros nacidos 
en la Facultad de Bellas Artes como Mique Beltrán o Ana Miralles.
En la localidad de Alaquás se desarrolló entre 1987 y 1998 Expo-Cómic Alaquás, la 
semana del cómic con exposiciones, una plataforma para autores noveles de donde 
salió ganadora Cristina Durán en el año 1997 por su Títere.
También durante varios años, comenzando en 1997 se celebró en Dénia PessiCómic, 
organizado por el Cine Club Pessic de la localidad de la Marina Alta, los cuales crea-
ron un concurso de dibujo de cómic.
eventos
Carlos Ciurana Moreno
En 1984 el Ayuntamiento, la 
Diputación y la Generalitat 
Valenciana llevaron a Angouleme, 
en Francia, lo mejor del tebeo 
valenciano, por lo que editaron 
una serie de cuadernos de Daniel 
Torres, Micharmut, Mique Beltrán, 
Sento Llobell, Manolo Martín y 
Nacho Balaguer.
Josep Toutain, una de las figuras 
de la historieta y creador de 
Selecciones Ilustradas, la agencia 
de ilustradores españoles con 
más representación en el mundo, 
visita la librería Futurama el 
día de la celebración de su 15 
aniversario.
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La Fanzinerada, como su nombre indica, es un encuentro de faneditores, autores 
y demás personal interesado que se celebró en dos ocasiones, 1998 y 1999 en la 
librería Futurama, aglutinando a los fanzines valencianos de la época. La primera 
se realizó en la misma librería y la segunda en su almacén, en un local más amplio.
Tuvieron lugar unas I Jornadas de Cómic de Valencia en 1999 organizadas por la Aso-
ciación Tamashi, de efímero paso, celebradas en un bajo cedido por la falla Pérez 
Galdós - Jesús - Maestro Sosa y en las que de alguna manera colaboraron Bancaixa 
y el Ayuntamiento de Valencia, de las que no volvimos a saber.
En Alicante nace Unicómic en 1999, las Jornadas de Cómic de la Universidad de Ali-
cante, organizadas por la propia Universidad y el Consejo de Alumnos, que se ha 
convertido en un referente en cuanto a eventos en la Comunidad, tras dieciséis edi-
ciones cumplidas este año 2014. Por allí han pasado autores de talla internacional 
como M. W. Kaluta, Eduardo Risso, Bryan Hitch o Gary Frank.
Los Tres Días de Cómic de Valencia fue otro evento efímero que reunió a un buen puña-
do de artistas como Max, Sergio Bleda, David López, David Ramírez o Sergio Córdoba 
en la UPV en el año 2002. Organizado por la Asociación Tincuncómic, formada por 
alumnos de Bellas Artes como Álvaro Zarzuela, Verónica Grech o Eva Cubero, reali-
zaron una gran labor recuperando las jornadas de cómic en la UPV.
La Universidad Jaime I de Castellón acoge en 2005 las I Jornadas de Cómic de Cas-
tellón, conocidas como CómicS, organizadas por los colectivos Freaks In Black y 
Fanzone, contando con autores de la talla de Alex Robinson, Mark Buckingham o 
David Lloyd. Una vez más, la falta de subvenciones acaba con las jornadas celebran-
do su última edición el año 2012.
De clara tendencia academicista, las I Jornadas de Narrativa Gráfica tuvieron lugar 
en la Facultad de Filología de la Universidad de Valencia, con Álvaro Pons y Adela 
Cortijo como coordinadores de un evento que solo celebró esta edición.
Hasta 2010 no volvería el cómic a Bellas Artes, en esta ocasión organizadas por el 
Club de Cómic de Bellas Artes serían simplemente Días de Cómic con un planteamiento 
mucho más modesto, con autores invitados como Paco Roca, Cristina Durán y Miguel 
Ángel Giner y Salva Espín. 
Portada catálogo 3er, 4º y 5º 
Salón Nacional del Cómic y la 
Ilustración, 1978, 1979 y 1980.
Carteles de las Jornadas de Cómic 
de Valencia, organizadas por la 
Asociación Valenciana del Cómic, 
con ilustraciones de Sergio Bleda, 
Paco Roca, Enrique Corominas 




Fotografía de autores en el 
Salón del Cómic y la Ilustración 
de Valencia de 1978, con Alberto 
Marcet, Francisco Mascarós, José 
Sanchis, Miguel Quesada, Zesar, 
Eduardo Vañó, Enrique Cerdán y 
Pepe Lanzón entre otros.
Fotografía de la nueva escuela 
valenciana en la librería 1984 con 
Manel Gimeno, Pablo Ramírez, 
Mique Beltrán, Sento Llobell, 
Daniel Torres, Manolo Molero, 
Nacho Balaguer, Pedro Porcel, 
Juanjo Almendral y Micharmut.
La Asociación de Lectores de Cómic de Novelda organiza desde 2010 las Jornadas 
Novelda Cómic, un voluntarioso grupo de jóvenes amantes del cómic que continúan 
con este evento de ámbito local.
Una apuesta fuerte por crear un salón de cómic se realizó bajo el manto de la Mostra 
de Cine del Mediterráneo, bautizándose como Mostra Cómic, con Borja Crespo en la 
organización. Se desarrolló en 2010 y 2011 con autores invitados como Dave McKean, 
Michael Lark, Purita Campos, Miguel Gallardo, Rubén Pellejero, Salvador Larroca o 
Pasqual Ferry, pero una vez más, el tema económico derribó la propuesta cultural.
Con una evidente vocación continuista en cuanto al modelo a seguir nacen en 2012 
las I Jornadas de Cómic de Valencia organizadas por la Asociación Valenciana del 
Cómic (ASOVALCOM), con encuentros que acerquen al autor y al aficionado. Tres 
ediciones consecutivas las afianzan como un evento estable a pesar de contar con 
escaso apoyo económico. Entre sus invitados destacan autores como Paco Roca, 
Enrique Corominas o Miguelanxo Prado.
La autoedición tiene nombre propio en Valencia con el Tenderete, festival de autoedi-
ción gráfica y sonora donde los creadores noveles presentan sus fanzines. Bajo el 
nombre de Vendo Oro, en 2011 se agrupan varios autores que organizan Tenderete 
como Jorge Parras, Félix Díaz o Martín López Lam, que publican en el fanzine Argh!
Los lectores de manga tienen sus propios salones y eventos, con sus concursos de 
cosplay, karaoke y videojuegos como el Otakuart nacido en 2005 en la localidad de 
Quart de Poblet, organizado por Studio Kat, quienes han cumplido recientemente 
diez años.
La Ciudad de las Artes y las Ciencias acogió en 2006 la primera Otaku Expression, 
unas jornadas de manga y anime que se convirtieron en 2008 en el Salón del Manga 
de Valencia, organizado por Jointo Entertainment. Sus primeras ediciones se celebra-
ron en el Greenspace, unas remozadas naves cercanas al Puerto de Valencia, para 
pasar poco después a Feria Valencia donde continúan por el momento ofreciendo 
dos ediciones al año. En su edición de 2012 se desarrolló en este Salón del Manga 
el I Salón del Cómic JW Valencia, dedicado exclusivamente al cómic y que no tuvo 
continuidad.
Folleto de la exposición con 
motivo de la V Semana cultural 
Falla Molinell-Alboraya, 1999.
Exposición Cine de papel con 
ilustración de Incha, editado por 
la Generalitat Valenciana y APIV, 
2000. 
II Jornadas de Cómic de Alicante 




de películas del cine español, entre los que se hallaban Lanzón, Cerdán, Rojas de la 
Cámara, Micharmut, Sento, Manel Gimeno, Ana Miralles o Paco Roca.
Al abrigo del II Saló Valenciá del Llibre en el año 2002 se realiza la exposición Clási-
cos en Jauja. La Historia del Tebeo Valenciano comisariada por Pedro Porcel en la que 
recupera la memoria del Tebeo Valenciano clásico.
El año 2003 tuvo lugar la inauguración en la Biblioteca Valenciana de San Miguel de 
los Reyes de TebeoSpain, organizada por AACE y actuando Sergio Bleda de comisario, 
ofreciendo un repaso a cuarenta años de tebeo en España incidiendo especialmente 
en autores valencianos.
Marcianos en la Biblioteca: El Cómic de Ciencia Ficción en los Años 60 exhibió a finales 
de 2003 originales de cómics de ciencia ficción de los fondos procedentes de la 
Biblioteca Valenciana.
En 2007, Tebeos Valencianos 1930-2007 repasó a los personajes, autores y publicacio-
nes más importantes de la Comunidad Valenciana, actuando como comisarios Pedro 
Porcel, Álvaro Pons y Paco Camarasa, organizada por la Biblioteca Valenciana en la 
Sala Capitular de San Miguel de los Reyes. Se inauguró en el 25º Salón del Cómic de 
Barcelona, con la Comunidad Valenciana como invitada, patrocinada por la CAM y di-
señada por Sento. En enero de 2007, por primera vez en su historia, el Saló se presentó 
fuera de Barcelona, en el salón de actos del Monasterio de San Miguel de los Reyes.
El mismo lugar acogió en 2013 la exposición Un Siglo de Tebeos. Retrospectiva de la 
Historieta en la Comunidad Valenciana (1913-2013), recorriendo desde los orígenes 
del tebeo hasta la actualidad, comisariada por Gonzalo Torres, Ricardo Guillamón, 
y Ricardo Engra, miembros de la Asociación Valenciana del Cómic, organizada por 
la Asociación y la Biblioteca Valenciana. Inaugurada en el mes de marzo, fue pro-
rrogada hasta septiembre debido al éxito obtenido. Se rindió homenaje con entrega 
de placas conmemorativas a José Ortiz, Miguel Quesada, Enrique Cerdán, Alberto 
Marcet, César Álvarez, Arturo Rojas de la Cámara, José Lanzón y Emilio Frejo por su 
merecida trayectoria profesional.
De formato más reducido y abarcando a tres autores, Un Siglo de tebeos. Homenaje 
2014 se centraba en las figuras de Rafael Boluda, Manuel Benet y Antonio Segura, 
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que se exhibió en la Sala Contrafuertes del Centro del Carmen comisariada por Gon-
zalo Torres, Ricardo Engra y Carlos Ciurana de la Asociación Valenciana del Cómic.
Destacar la colaboración entre la Consellería de Cultura y ASOVALCOM, que ha re-
sultado fundamental en la excelente acogida de estas exposiciones.
Una exposición singular, por el hecho de exhibir obra de autores en domicilios particu-
lares fue Un Cabanyal en vinyetes (Un Cabañal en viñetas), comisariada por MacDiego 
en 2010 como parte de las actividades de la plataforma Salvem el Cabanyal en de-
fensa del valenciano barrio marinero. Originales de Sento, Micharmut, Lalo Kubala 
o Sergio Córdoba se podían contemplar en hogares abiertos al público.
Por último, el tebeo entra en los museos con la programación de diversas exposi-
ciones retrospectivas que se han exhibido en el MuVIM (Museo Valenciano de la 
Ilustración y Modernidad), comenzando en 2011 con la antológica Ilustraciones: 1970-
2010 de Miguel Calatayud, Panóptica de Max, y Dibujante ambulante de Paco Roca 
en 2012, esta última prorrogada debido al éxito de público obtenido.
A grandes rasgos estos son los eventos más importantes que han tenido lugar en 
la Comunidad Valenciana relacionados con el mundo de la Historieta. Desde aquí 
abogamos por una mayor implicación de las instituciones para conseguir que el 
rico legado del Tebeo Valenciano se difunda entre los aficionados más jóvenes y se 
traduzca en un mayor apoyo a las asociaciones culturales que de manera precaria 
organizan eventos por su amor al medio.
Exposición retrospectiva Miguel 
Calatayud. Ilustraciones 1970-
2010 en el MuVIM, 2010. 
Exposición Un Siglo de Tebeo. 
Retrospectiva de la historieta 
en la Comunidad Valenciana 
organizada por la Biblioteca 
Valenciana Nicolau Primitiu y la 
Asociación Valenciana del Cómic 
en 2013.
Folleto 1er Salón del Cómic de 
la Provincia de Alicante con 
ilustración de Salva Espín, 2014.
Imagen de la exposición Paco 
Roca Dibujante Ambulante en el 
MuVIM, 2012.
Fotografía en las III Jornadas de 
Cómic de Valencia con Gonzalo 
Torres, Salvador Larroca, Sento 
Llobell, Ricardo Engra, Paco Roca, 
Sebas Gil y Carlos Ciurana.
Acto de inauguración de la 
exposición Un Siglo de Tebeos en 
San Miguel de los Reyes, el dos 
de marzo de 2013. De izquierda 
a derecha: Cristina Durán, Paco 
Roca, Marta Alonso, Salvador 
Larroca, Zesar, Alberto Marcet, 
Manuel Benet, Jordi Bayarri, 
Mª José Catalá, Ricardo Engra, 
Gonzalo Torres, Emilio Frejo Jr., 
Mique Beltrán, José Mª Varona 
“Che”, Ricardo Guillamón, 
Sento Llobell, Arturo Rojas de la 
Cámara, Miguel Quesada, Sergio 




Estamos en la era de la información, el mundo funciona muy rápido, las redes socia-
les dan las noticias a los pocos segundos de producirse, los foros han dejado de ser 
efectivos, y los blogs luchan por sobrevivir. Todo este cambio a, y en, lo digital, lleva 
a la sociedad a volcar toda su vida en una pantalla. Y claro está, todo esto no deja 
al cómic fuera de la ecuación.
Se acuña un nuevo término para una nueva manera de publicación, el webcómic. Para 
muchos autores el webcómic se define como aquel cómic que se publica inicialmente 
en internet y que puede ser disfrutado en cualquier plataforma digital ya sea un 
móvil, una tablet o una pantalla de ordenador, con todas las ventajas y desventajas 
que ello conlleva.
Ojo, no debemos confundir un webcómic con un cómic escaneado, o incluso uno bien 
digitalizado, un e-cómic, ya que no nos referimos a esto, nos referimos a un cómic 
creado especialmente para ser publicado en una página web y normalmente con 
una periodicidad y extensión por entrega, ya sean una tira, una página o un capítulo 
entero. Antes de pasar a listar el webcómic creado en la Comunidad, deberíamos 
hablar sobre estas ventajas y desventajas. Es normal pensar que cuando uno abre 
un negocio, quiere que su producto llegue al mayor número de gente posible, es la 
primera ley de los negocios. Más clientes significan más beneficios. Pero claro, nor-
malmente para ello, hace falta mucha inversión en publicidad y un mostrador potente, 
no es lo mismo que tu negocio esté en la 5ª Avenida de New York, que en otro lugar.
Pues bien, en el webcómic, gracias a su método de publicación, este problema no 
existe. La red es inmensa, pero es gratis (relativamente, no entraremos en los gas-
tos de mantener un servidor o incluso una web), que tu escaparate se vea depende 
solamente de ti, participas en igualdad de condiciones, tu proyecto es quien habla 
por ti, y además con las redes sociales las publicaciones pueden llegar a millones de 
personas (en los casos más alucinantes eso sí) en muy pocos días.
Víctor Santos nos cuenta: «Creo que es una herramienta excelente precisamente 
porque reduce las distancias a cero. Por supuesto, eso implica que el nivel de la 
competencia sube a nivel mundial, pero eso hace también que te impliques con tu 
propio trabajo de manera más fuerte».
Además, el autor no debe preocuparse por preparar un proyecto y llevarlo a un 
editor, él es su propio editor, puede que su historia sea sólo eso, no tenga ninguna 
pretensión, sea sólo por diversión y quiera que la gente se lo pase bien. O puede que 
sea el escaparate perfecto para preparar el proyecto y luego llevarlo a una editorial 




Lo que está claro es que el autor tiene la libertad de publicación, en palabras de 
Jordi Bayarri: «es un medio que conecta directamente al autor con el lector, sin filtros 
ni intermediarios, por lo que no hay nada en el camino que pueda interferir en el 
trabajo del autor».
Además, el webcómic permite al autor salirse del formato clásico y experimen-
tar, aunque eso también puedes hacerlo en papel, pero parece que la industria en 
formato papel no está muy por la labor y todavía tiene miedo de innovar (salvo 
excepciones).
Jose Fonollosa nos dice: «Tanto en internet como en papel, tú como autor puedes 
hacer lo que te dé la gana. Como si quieres dibujar tu cómic en una libreta de cua-
draditos con un rotulador verde. Tienes total libertad de hacerlo; otra cosa es que 
consigas encontrar un editor (en el caso del papel) o un lector (en el caso del web-
cómic) que le interese invertir su tiempo y su dinero en tu propuesta.
En el cómic tradicional tú también tienes total libertad como autor. Y si no encuen-
tras un editor que apueste por tu proyecto puedes auto editartelo e incluso, gracias 
a las redes sociales, auto distribuirlo tú mismo en caso de que no encuentres una 
distribuidora que te guste».
Pero no todo son ventajas en el mundo del webcómic, ya que esta facilidad de pu-
blicación abre la puerta a todo el mundo: autores profesionales, autores amateurs, 
gente que quiere aprender, etc.
Y eso significa que, a veces, la calidad de los webcómics no es la deseada. Queda 
muy bien explicado por Pedro Cifuentes: «Por contra, el webcómic también engloba 
toda una pléyade de autores poco profesionales (amateurs) que tratan de realizar 
sus pinitos en el medio pensando que es algo así como un escaparate para futuros 
proyectos y terminan dejándolo, ya sea por una falta de profesionalidad bastante 
señalada o porque entienden el webcómic como una etapa para proyectos mayores. 
Esto último, según pienso, es un error.
Me gusta establecer paralelismos entre la situación que vivía el cómic como medio 
seminal en los diarios de principios del siglo pasado y la que se establece entre el 
webcómic y el mundo digital hoy en día. Eso sí, del mismo modo que tardaron años 
en producirse Krazy Cat y Little Nemo en Slumberland, todavía nos falta en el webcómic 
una gran obra que dé la puntilla al género».
A continuación haremos un repaso de los webcómics más destacados de nuestra 
geografía:
Si de alguien hay que hablar primero en cuanto a webcómic se refiere, ese es Jordi 
Bayarri, quien lleva publicando cómics en internet desde 2004. En 2006 empezó con 
Tira de Masquemascotas de Pedro 
C fuentes. Es un gran amante de 
las mascotas y sus protagonistas 
en las tiras son los alter egos de 
sus mascotas de verdad.
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su proyecto de webcómic de pago Enchantae y ha publicado otros muchos tebeos en 
este medio, usando diversos métodos, como el webcómic Alien College.
El problema de Jordi es que intenta reinventarse cada vez, y ha llevado el método 
de publicación en la red a otro nivel con sus proyectos financiados en crowdfunding. 
Para el que no lo sepa, este método es el micromecenazgo, donde lectores apoyan 
desde una plataforma de Internet los proyectos que desean ver publicados.
Jordi ha conseguido sacar adelante la Colección Científicos con este método, 4 vo-
lúmenes dedicados a científicos de todas las épocas, estando disponibles también 
mediante la App creada a tal efecto. Como decíamos, un uso de Internet nunca visto 
hasta ahora para la difusión del cómic. 
José Fonollosa empezó como lector en el mundo del webcómic pero, cuando se plan-
teó a finales de 2009 un nuevo proyecto, le pareció una manera estupenda de que 
los lectores conocieran su trabajo tal y como lo fuera dibujando. 
Después de darle vueltas se le ocurrió hablar sobre sus gatos, algo de lo que sabía, 
que le interesaba y que creía que podía llamar la atención en internet. Así fue como 
empezó Miau y de eso hace casi 5 años. Mientras, llegarían otros webcómics como 
Toñín, Mordiscos, Guía Gatuna… y lo mejor de todo es que después, de su paso por 
Internet, fueron editados en papel 
De todos es conocida la trayectoria de Víctor Santos en formato papel, pero con su 
experimentación en el webcómic Polar, ha roto moldes.
Un webcómic sin textos, en colores blanco, negro y rojo, con entregas semanales. 
Un proyecto glorioso que ha funcionado tan bien, que se ha editado en papel y se 
va a hacer una película. Creado como un banco de pruebas en un momento en el 
que Víctor había hecho mucho trabajo de encargo, quería hacer algo solo para él, 
como un desahogo. 
Página del webcomic Polar de 
Victor Santos. Aunque la aventura 
empezó en internet a modo de 
vía de escape para Víctor, ya está 
editado en papel en España.
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Planificado pensando más en el concepto de la página y en un acabado sencillo, su 
mayor dificultad y virtud, reside en el hecho de no tener textos y buscar el «truco 
narrativo» y a día de hoy ya lleva 300 páginas.
La idea que Víctor saca de todo lo que está pasando con Polar es: «Si eres coherente 
y disfrutas con lo que haces, puedes transmitirlo a los demás».
Dentro del panorama webcomiquero, alguien que ha luchado mucho y defendido 
este tipo de publicaciones realizando el cansado papel de investigador en su Traba-
jo Final de Máster, ha sido Daniel Bartual, hermano del dibujante Manuel Bartual, 
quien también gestiona el blog La Viñeta Pixelada y como autor de Silly Penguins, un 
proyecto de webcómic personal.
Otro de los webcomiqueros más potentes del panorama actual de nuestra tierra es 
Pedro Cifuentes. Empezó con los webcómics desde bien temprano, cuando el portal 
Dreamers era un sitio de referencia, hace ya más de 15 años y utiliza los webcómics 
como una válvula de escape. 
Durante cerca de quince años mantuvo el blog La patrulla X siempre gana, que pasó 
por dos etapas diferenciadas: La patrulla X siempre gana, una serie muy amateur que 
narraba las aventuras de unos treinteañeros y mezclaba de todo: Fantasía, terror, 
humor absurdo, etc. Y aunque se trataba de una serie coral, un personaje sería 
recuperado más tarde en En clase no se dibuja, serie protagonizada por Xaume (el 
personaje recuperado) y que se convertió en un sosias de sí mismo. 
Durante cerca de tres años Pedro estuvo narrando sus andanzas como profesor nova-
to y llegó a gozar de mucha popularidad, si bien su estilo continuaba siendo amateur.
En clase no se dibuja fue nominada dos veces al Mejor Webcómic en Expocómic y abrió 
mucho su trabajo desde el punto de vista educativo.
Aparcó la serie en su momento más álgido, pensando en darle vueltas al proyecto 
para un futuro próximo. Utilizó el parón de En clase no se dibuja para pulir su estilo, 
estudiar tebeos clásicos y tratar de comprender mejor el formato de tira cómica. 
Así, un año más tarde apareció en las redes la serie Masquemascotas, que acaba de 
cumplir un año y se centra en la vida de sus perros y gatos.
Esta serie, diseñada como una especie de válvula de escape, se ha concebido tam-
bién como una muestra de humor blanco: un tebeo con chistes de toda la vida, con 
Ilustración homenaje a Charlie 
Hebdo, Descatalogados cómic. 
Jorge Perales y Ana Vázquez, 
2015. Dentro de Descatalogados 
Ana recrea cuadros a su 
estilo y con los personajes de 
Descatalogados. 
Ilustración Chinlu, chingas, 
chiagua, Descatalogados 
cómic. Mª Ángeles Gavila, 
Fernando Millán. El colectivo 
Descatalogados abarca a muchos 
tipos de autores. Ángeles y 
Fernando utilizan la fotografía en 
sus obras.
Ilustración blog Runnimen, 
Eurovisión 2014. Fedde Carroza.
Tiene en sus tiras unestilo muy 
cartoon, como curiosidad, 
las tiras de Camarero son 
autobiográficas.
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personajes inocentes y divertidos, con perros atontados, etc. 
Otro gran defensor del webcómic, y agitador cultural de este medio es Andrés Ca-
rrasco, y su grupo, Descataloga2.
Crea Los Sub-conscientes como un conjunto de tiras que surgieron de la colaboración 
entre José Fonollosa y él allá por los 90. A principio del nuevo siglo retoma el concep-
to, pero ya esta vez solo, publicándolo en formato tiras en el suplemento Metropoli 
del periódico El Mundo de Valencia. En el 2010 comienza su continuación en formato 
webcómic, primero solo y después con el apoyo de distintos dibujantes y guionistas. 
Como la idea era crear una obra ecléctica y distinta, se les dejo a los autores libertad 
creativa sobre el concepto. 
Descataloga2 está formado por Andrés Fdo Carrasco Martínez, Ana Vázquez Moya, 
Mª Ángeles Gavila San José, Fernando Millán Saura, Jorge Perales Granell, Elena 
Salom Blasco y Guillermo Morales Paz. Cada uno aporta su visión particular sobre 
los personajes y sobre su propio universo y mitología. De esa manera Mª Ángeles 
junto con Fernando tratan en sus tiras (mezclando la fotografía y el cómic) temas 
mas de índole política o de actualidad. Ana, utilizando la idea de que los Subcons-
cientes son las musas primigenias que influenciaban a los artístas, realiza versiones 
previas e interpretaciones de cuadros famosos utilizando como medio la ilustración. 
Y Andrés trabaja más el concepto de la división del inconsciente freudiano con un 
estilo influenciado por los autores franco-belgas. En el último año se ha añadido 
Jorge Perales, ayudándonos con sus guiones a coordinar las distintas visiones de los 
subconscientes y dotarle a su universo y a su mitología de algo más de coherencia. 
Para finalizar hablaremos de Fedde Carroza, dibujante por vocación y devorador de 
tebeos. En 2004, Alfredo Álamo (escritor y guionista) le propone empezar unas tiras 
de humor de ciencia ficción llamadas la Legión del Espacio, unos clones cabezones 
entrañables y cerveceros que recorrían la galaxia. Eso fue un antes y un después en 
su carrera, y donde les llega el reconocimiento en el ámbito de la red.
Un par de años después también empieza un blog paralelo: Nothing can stop Runnin-
men, donde narra sus inquietudes. Pero, ¿cuál es el futuro de este medio? Mucho se 
ha hablado sobre si el papel va a dejar de funcionar, si el webcómic va a imponerse, 
o si la industria del cómic va a decantarse por este tipo de publicaciones. Lo que es 
Ilustración blog La legión del 
espacio, Tatooine Cowboy, de 
Alfredo Álamo y Fedde Carroza, 
2011
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cierto es que hoy en día se publican en internet cientos o miles de webcómics, pero 
también cientos y miles de cómics en formato papel.
Como opinión personal, diré que para los amantes del cómic, el papel tiene algo 
especial, ese olor, ese tacto, algo que una pantalla no lo da... pero he de reconocer 
que la posibilidad de encontrar miles de historias de forma sencilla e inmediata, 
es maravillosa. Como no soy vidente, he querido que los autores de webcómic más 
profesionalizados, me comenten qué opinan sobre el futuro del webcómic, y estas 
son sus respuestas:
Jose Fonollosa opina: «Ni idea. A día de hoy creo que los webcómics nos apoyamos 
mucho en las redes sociales, en que alguna de nuestras viñetas interese a los lecto-
res y estos las compartan cuantas más veces mejor y así conseguir más lectores y 
así hasta el infinito. Dentro de 5 años estoy seguro que habrá algo completamente 
diferente para relacionarnos en internet e imagino que tendremos que adaptarnos a 
ello. Hace 10 años tú colgabas tus tiras en tu blog y los lectores iban a ellas. Ahora, 
si no tienes Facebook, Twitter y demás ni el tato se va a enterar de que existes.
¿El futuro del webcómic? Ni idea pero seguro que estaremos allí.»
Víctor Santos nos dice: «Por un lado aún tienen que nacer herramientas para que el 
webcómic pueda dar los rendimientos económicos al autor que un libro en papel da, 
de manera más sencilla e inmediata. Por otro, la cultura de que en Internet todo es 
gratis es difícil de dejar atrás. Pero está claro que el futuro del cómic como medio 
de masas está en el medio digital».
Jordi Bayarri cree que: «El webcómic seguirá mientras haya autores que quieran usar 
este formato para darse a conocer (a ellos o a su trabajo). Además, las novedades tec-
nológicas harán más fácil no sólo su publicación si no también su lectura y consumo».
Página 2 del webcómic erótico 
Enchantae de Jordi Bayarri.
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El investigador y divulgador de webcómic Daniel Bartual, opina: «A priori puede parecer 
que el webcómic es un medio que acabará devorando el formato en papel pero no es 
así. Tanto el soporte web como el papel son necesarios ya que uno y otro se retroali-
mentan y potencian con tal de que la obra de un autor sea lo más conocida posible».
Y Pedro Cifuentes nos hace una valoración muy correcta: «Yo creo que el Webcómic 
pasó por unos cuantos años de boom en que se fue creando un mundillo pero que 
poco a poco fue diluyéndose, dejando un poso de autores muy característicos que he-
mos ido madurando y seguimos apostando por él, independientemente de las modas. 
Todavía surge gente interesante, pero ya no hay miles de chavales de quince años 
en los foros pensando que se van a comer el mundo o que son el nuevo Masamune 
Shirow, si sabes lo que quiero decir.
En los últimos años el webcómic se ha convertido en una alternativa más, se ha ido 
profesionalizando. Puedo contar con los dedos de las dos manos todos los autores 
que seguimos aquí, algunos con sus tebeos de siempre, otros con obras más maduras 
en las cuales empezamos a crear cosas interesantes (me incluyo en este grupo porque 
estoy disfrutando mucho con Masquemascotas)
Me gustaría hacerme viejo dibujando webcómics, dibujando las aventuras de mis 
perrillos y mis gatetes sin otra cortapisa que alegrarle el día al nutrido grupo de 
gente que se va sumando a las tiras. Tal como están las cosas, es todo un honor que 
alguien se ría con mis ocurrencias… Igual que se reían con las tiras de prensa en los 
periódicos del siglo pasado. Creo, en este sentido, que somos unos pioneros.
Pero si te fijas, estoy hablando todo el rato de cómics que adoptan el formato de 
tiras cómicas, no de experiencias más experimentales. Dejando de lado genialidades 
como The oatmeal, creo que lo que prima en el medio es la sencillez, la buena historia, 
nada de gifs animados, transiciones de powerpoint y coqueteos con la animación. 
Esas cosas son producto de las modas, pero al final acaban aburriendo si no hay 
algo más profundo en el poso».
Lo que está claro es que han pasado los años y el webcómic se ha consolidado como 
un escaparate para nuevos autores, una nueva forma de publicación para autores 
reconocidos y sobretodo un método de divulgación del cómic espectacular, así que 
casi podemos asegurar que perdurará por mucho tiempo.
Tira del blog En clase no se dibuja 
de Pedro Cifuentes. Pedro es 
profesor y no ha dudado en utilizar 
con sus alumnos de secundaria 




LA BIBLIOTECA VALENCIANA 
Y EL TEBEO
Miguel C. Muñoz Feliu y Charo Tamarit
En el pasado, muchas grandes bibliotecas habían olvidado el 
cómic; ni en sus fondos ni en sus actividades tenía cabida el 
mundo del tebeo, considerado injustamente un género menor. 
No ha sido ese el caso de la Biblioteca Valenciana, institución 
que ha entendido la importancia que ha tenido y tiene el 
tebeo valenciano como herramienta de animación lectora o 
como patrimonio bibliográfico de todos los valencianos. Una 
importancia que se ha traducido en la política de adquisiciones, 
tratamiento o difusión llevada a cabo desde nuestra institución.
En relación a los fondos, la Biblioteca Valenciana dispone actualmente de más de 
30.000 dibujos originales. En su mayor parte, se trata de láminas de la editorial 
Maga (Valencia, 1950-1986), en cuyo equipo se contaban dibujantes de la talla de 
Eustaquio Segrelles, José Ortiz, Lanzón o Boluda, sin olvidar a los hermanos Quesada 
o a Manuel Gago, cuyo padre fundó esta editorial. También se encuentran entre los 
fondos de la Biblioteca originales y pruebas de imprenta del tebeo valenciano de los 
años 30, de dibujantes como Fernando Cabedo Torrents, Sansón o Alamar, donados 
en 2007 por Pepita y Amparo Añón. Finalmente, entre los fondos impresos de nuestra 
colección no faltan títulos de ayer y de hoy asociados estrechamente a la historieta 
gráfica: Los Chicos, La Traca, El Guerrero del Antifaz, Pumby, Cairo o Camacuc, entre 
otros muchos.
El cómic valenciano también ha tenido un papel destacado en la programación 
expositiva de la Biblioteca Valenciana. Así, en 2003 tuvo lugar la exposición Te-
beoSpain organizada por la Asociación de Autores de Cómic de España, y en el 2004 
otra muestra monográfica sobre Los Chicos. Pero será a partir de 2007 cuando se 
lleven a cabo proyectos más ambiciosos. Ese mismo año tuvo lugar la exposición El 
tebeo valenciano (1930-2007), cuyos comisarios fueron Álvaro Pons, Pedro Porcel y 
Francisco Camarasa y que contó con el diseño de Sento. Producida por la Biblioteca 
Valenciana en colaboración con la CAM, esta exposición fue inaugurada en el 25 Saló 
Internacional del Cómic de Barcelona, salón en el que la Comunitat Valenciana fue 
comunidad autónoma invitada. En 2013, comisariada por Gonzalo Torres, Ricardo 
Engra y Ricardo Guillamón de ASOVALCOM y producida por la Biblioteca Valenciana, 
tuvo lugar la exposición Un segle de tebeos. Retrospectiva de la historieta a la Comunitat 
La Comunitat Valenciana es 
de las pocas comunidades 
autónomas que disponen de 
una historia del tebeo, seria, 
exhaustiva y rigurosa.
La Biblioteca Valenciana también 
ha promovido talleres de creación 
que tienen al tebeo como 
protagonista.
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Valenciana (1913-2013), que fue inaugurada en el Monasterio de San Miguel de los 
Reyes. Posteriormente, visitó en su itinerancia las localidades de Castellón, Alican-
te, Orihuela, La Nucia, La Vila Joiosa, Vinarós, Torrent, Elda, La Font de la Figuera, 
Benicarló, Gata de Gorgos y Castalla. Paralelamente, se programaron actividades 
como talleres didácticos y visitas guiadas en los que miles de personas de todas 
las edades pudieron disfrutar de una manera amena e interactiva de este recorrido 
histórico por nuestro tebeo. 
Además, se aprovechó la inauguración y clausura de esta última exposición para 
rendir homenaje a nuestros autores más veteranos. El 3 de marzo de 2013 tuvo lu-
gar en el Monasterio de San Miguel de los Reyes un entrañable acto protagonizado 
por los dibujantes Cerdán, Frejo, Lanzón, Marcet, Ortiz, Quesada, Rojas y Zesar. Un 
acto que vino complementado por la muestra de dibujos originales de todos ellos. 
Éste tuvo su correlato en abril de 2014 en un nuevo homenaje a los autores Benet, 
Boluda y Segura, realizado en esta ocasión en el Centro de Carmen y comisariado 
por Gonzalo Torres, Ricardo Engra y Carlos Ciurana de ASOVALCOM.
La Biblioteca Valenciana también ha apostado en su línea editorial por este géne-
ro. En primer lugar, editando junto con Edicions de Ponent, una historia del tebeo 
valenciano en dos volúmenes: Clásicos de Jauja de Pedro Porcel y Viñetas a la luna 
de Valencia de Álvaro Pons, Pedro Porcel y Vicente Sorní. Con ello, la Comunitat 
Valenciana es una de las pocas autonomías que disponen de un estudio sobre el 
tebeo autóctono, serio, exhaustivo y riguroso. En segundo lugar, optando por este 
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género para dar a conocer personajes o acontecimientos históricos ligados a nues-
tra cultura. En ese aspecto, conviene destacar la nueva serie de cómics iniciada en 
2012 con la obra sobre el bicentenario de la Constitución de 1812 de Paco Roca y 
Rafa Marín. Una serie continuada posteriormente por Jorge Juan de Jordi Bayarri 
(2013), El Siglo de Oro Valenciano (2014) de Cristina Durán y Miguel Á. Giner, o Luis 
Vives (2015) de David Belmonte.
Asimismo, el ciclo Escritores en la Biblioteca Valenciana ha contado desde 2007 
entre sus protagonistas con algún creador relacionado con el cómic o la ilustración, 
como Francisco Ibáñez, Miguel Calatayud, Salvador Larroca, Jordi Bayarri, Paco Roca 
o Sento Llobell.
Finalmente, no podemos dejar de mencionar las actividades encaminadas a un me-
jor conocimiento de este género como jornadas, mesas redondas o talleres de 
creación. En esta línea cabe destacar la inclusión del tebeo como una de las moda-
lidades de los I Premios de Creación Literaria de la Biblioteca Valenciana, la mejor 
demostración de la importancia que damos al cómic como herramienta de fomento 
de la lectura y de expresión creativa.
Mesa redonda-homenaje al 
cómic valenciano celebrada 
en la Biblioteca Valenciana 
el 3 de marzo de 2013. En la 
mesa: Paco Roca, Ricardo Engra 
(ASOVALCOM), Charo Tamarit 
(Biblioteca Valenciana), Jordi 
Bayarri y Salvador Larroca.

Este libro se envió a imprimir el 9 de 
mayo de 2015, Día del Cómic Gratis 
en España, y se presentó el 29 de 
mayo del 2015, primer día de las 
IV Jornadas de Cómic de Valencia.

